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Öffentlichkeit und Kunst 


Das Aprilheft beleuchtet die 
Beziehungen der Öffentlichkeit 
und ihrer Organe zur klassischen, 
modernen und zeitgenössischen 
Kunst. Ein erster Abschnitt be- 
handelt den Futurismus als die 
Bewegung, die sich erstmals mit 
Flugblättern, Zeitungsinseraten, 
Veranstaltungen usw. ganz direkt 
mit ihren Anliegen ans Publikum 
wandte. 


Mit «Öffentlichkeit und der Fall 
Christo» ist der nächste Abschnitt 
betitelt, der sich mit dem Konzept 
des New Yorker Künstlers be- 
fasst, die soziale, ökonomische, 
geografische und menschliche 
Umwelt seiner Projekte Teil seiner 
Werke werden zu lassen, demon- 
striert am neuesten Projekt. 

Sodann wird auf die Frage 
eingegangen, warum technischer 
und ökonomischer Fortschritt 
leicht akzeptiert wird, künstleri- 
scher dagegen nur sehr schwer. 
Ausführliche Beispiele dokumen- 
tieren in der Folge die Beziehung 


der Öffentlichkeit zu Werken mo- 
derner Kunst, die nur allzuoft in 
Ablehnung endet. In diesem Zu- 
sammenhang wird von psycholo- 
gisch-soziologischer Seite auf das 
Phänomen der Aggression einge- 
gangen. 

Den Abschluss des Heftes bil- 
det die Behandlung von Lösungs- 
möglichkeiten dieser Probleme ei- 
nerseits durch Weckung eigener 
kreativer Kräfte, die das Verständ- 
nis der modernen Kunst erlauben, 
und andererseits durch die Ver- 
wirklichung der Idee, mit der 
Kunst zu leben. 
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Amerikanische 
Photographie 
Die Eroberung des Kunstmarktes 


Obwohl es über ein Jahrhundert 
gedauert hat, befreite sich die 
Photographie schliesslich aus 
dem «Kulturgetto», und während 
dieses Prozesses wich die Apa- 
thie einer allgemeinen Anerken- 
nung des Mediums von seiten der 
Kunstwelt. Die gegenwärtige 
Kunstsaison in New York bestä- 
tigte, dass sich der Begriff von 
der Photographie als nur einem 
Handwerk, einem Hobby oder 
einer technischen Spielerei ein- 
deutig in die Überzeugung ver- 
wandelt hat, dass sie in den Hän- 
den eines Künstlers eine legitime 
Kunstform ist. Von Anbeginn war 
die Photographie auf dem tradi- 
tionellen Kunstmarkt vernachläs- 
sigt worden. Obwohl Leute wie Ti- 
mothy O’Sullivan, Julia Margaret 
Cameron und Eugene Atget ein- 
fallsreiche Kunstwerke herstell- 
ten, wurden ihre Photographien 
nicht beachtet und endeten in ver- 
staubten Schachteln auf Estri- 
chen und in Abstellkammern. In 
den letzten Jahren aber hat die 
Photographie - teils wegen des 
veränderten Klimas in der Kunst- 
welt, teils dank der Unterstützung 
einer ständig wachsenden Zahl 
von Fürsprechern - allmählich ih- 
ren Platz in den Museen, Galerien ' 
und sogar Wohnungen gefunden. 
In den Kunstgalerien, die sich mit 
einer Flut von Splitterbewegun- 
gen abmühen und nur weniges 
davon mit Erfolg dem Publikum 
verkaufen, beginnt die Photogra- 
phie ein Vakuum zu füllen und die- 
sen Markt neu zu beleben. Erst 
75 Jahre sind vergangen, seit Al- 
fred Stieglitz den Begriff der Pho- 
tographie als Kunst nach Amerika 
gebracht hat. In seiner berühmten 
Galerie «291» führte er etwas ein, 
was damals als unbekannte, ja so- 
gar revolutionäre Kunst galt. Seite 
an Seite mit Werken von Ce- 
zanne, Picasso, Brancusi, Marin 
und Matisse hängte er Photogra- 
phien auf von Gertrude Kasebier, 
Clarence White, Edward Steichen, 
Paul Strand, wie auch seine eige- 
nen. «Camera Work», die reichhal- 
tige Publikation der Galerie, 
wurde zu einer der einflussreich- 
sten Zeitschriften auf diesem Ge- 


2 


biet; Persönlichkeiten wie George 
Bernard Shaw schrieben Texte, 
die deutlich die Anwendung der 
Photographie als Ausdruck einer 
persönlichen Sicht unterstützten. 
Steiglitz’ eigene Begeisterung für 
dieses Medium brachte andere 
Galerien und einige wenige Mu- 
seen dazu, Photographie in den 
Rahmen der traditionellen Kunst 
mit einzubeziehen. 

Aber zwischen den beiden 
Weltkriegen schwand das Inter- 
esse, und erst nach dem Ende des 
Zweiten Weltkrieges begann 
Amerika die Photographie wieder 
als Kunst zu betrachten. Während 
dieser Zeit erwachte ein neues 
Bewusstsein gegenüber der Pho- 
tographie. Bildzeitschriften wie 
«Life» und «Look» haben ihren 
Teil dazu beigesteuert. Sie er- 
schlossen die Schönheit der pho- 
tographischen Bilder einem wei- 
teren, allgemeineren Publikum, 
obwohl die Reproduktionen 
eigentlich als Information veröf- 
fentlicht wurden. Die Universitä- 
ten begannen Kurse auf diesem 
Gebiet einzuführen, und in den 
folgenden Jahren entstanden ver- 
schiedene Abteilungen, die eine 
photographische Ausbildung mit 
einem Studienabschluss anboten. 
All diese Möglichkeiten schufen 
ein weites Feld für die Photogra- 
phen und zugleich ein Publikum, 
das ihre Tätigkeit zu schätzen 
wusste. So erstaunt es nicht, dass 
im Zuge der allgemeinen Verbrei- 
tung der Kunst in den sechziger 
Jahren die Photographie die 
grösste Popularität erreichte. 

Reportagen in «Time», «News- 
week», «The New York Times 
Sunday Magazine» und neuer- 
dings auch «The Village Voice’s» 
haben während vieler Jahre die 
Verbreitung der Photographie 
unterstützt und mit ihren Photo- 
seiten gezeigt, wie sehr die Funk- 
tion der Photographie im Wandel 
begriffen war, wie Empfindungen 
und Gefühle damit ebenso 
dramatisch ausgedrückt werden 
können wie die Tatsachen und 
Ereignisse des täglichen Lebens. 

Ein anderer Massstab für das 
wachsende Interesse war die stei- 
gende Zahl von New Yorker Gale- 
rien, die nun Photographien ver- 
kauften. 1970 bestanden vier Ga- 
lerien, die den Interessenten hi- 
storische und zeitgenössische 
Aufnahmen offerierten. Die Un- 


ternehmer, die sich in den späten 
sechziger Jahren in weiser Vor- 
aussicht dafür engagierten, sind 
inzwischen erfolgreiche Ge- 
schäftsleute geworden. Prüft man 
nach, was dem Publikum im 
Herbst 1975 geboten wurde, 
kommt man auf 30 Verkaufsaus- 
stellungen für Photographie in 
einer einzigen Woche. Galerien, 
die bisher noch nie photographi- 
sche Arbeiten gezeigt hatten, 
kündigten nun plötzlich Pro- 
gramme an, die Photographie in 
ihr Konzept mit einbezogen, als 
hätten sie das immer getan. 

Noch vor wenigen Jahren über- 
gingen die meisten Museen die 
Photographie. Heute versuchen 
sie, seltene und wertvolle Erstab- 
züge zu kaufen, bevor sie vom im- 
mer steigenden Markt verschwin- 
den. Letztes Jahr zeigte das Whit- 
ney Museum of American Art, das 
bis anhin nicht für sein Interesse 
an diesem Kunstzweig bekannt 
war, einen historischen Überblick 
über die amerikanische Photogra- 
phie. Obwohl die Ausstellung vom 
ästhetischen wie auch vom wis- 
senschaftlichen Standpunkt aus 
enttäuschte, zeigte sie doch deut- 
lich, dass die Institution hier einen 
neuen Akzent setzte. Das /nterna- 
tional Center for Photography öff- 
nete als erstes ausschliessliches 
amerikanisches Photographie- 
Museum 1974 seine Tore. 

All diese Entwicklungen trugen 
dazu bei, der Photographie als 
Kunst ihren Respekt und volle An- 


erkennung zu verschaffen. Der 
endgültige Durchbruch erfolgte in 
New York letzten Herbst, als drei 
fast gleichzeitige Ereignisse - sie 
folgten sich im Abstand von je 
zwei Wochen - die Position der 
Photographie in der Kunst offiziell 
sicherten. Das erste war die Aus- 
stellung von Richard Avedons 
Photographien in der weltbekann- 
ten Marlborough Art Gallery, die 
Tausende von Besuchern an- 
lockte und einige neue Regeln im 
Verkauf von zeitgenössischen 
Photographien einführte. Als 
zweites veranstaltete die Zeit- 
schrift «Art in America» ein Sym- 
posium darüber, wer unter den 
Sammlern von Photographien 
worauf spezialisiert ist; das Wes- 
halb wurde dabei offensichtlich. 
Beim dritten Ereignis, einer Pho- 
tographie-Auktion bei Sotheby 
Parke Bernet, kamen 412 Lots 
zum Verkauf und brachten 
185000 Dollar, ein Beweis für das 
fortgesetzte und eindeutige Inter- 
esse von seiten der Kunsthändler 
und -sammler. 


Richard Avedon in 
der Marlborough Gallery 


Die Marlborough Gallery und Ri- 
chard Avedon bildeten eine wir- 
kungsvolle Kombination. Eine 
Vorschau zog etwa 3000 Leute 
an, und schon bevor die Ausstel- 
lung der Öffentlichkeit zugänglich 
war, sollen Photographien im 
Wert von ungefähr 43000 Dollar 


Blick in die Avedon-Ausstellung in der Marlborough Gallery 


Zudenfahrt 
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4 _ mer haben Ofen, 
was bei kühler Witterung, wie sie 
oft mitten im Sommer hier ein- 
tritt, eine wahre Wohltat für 
Kranke ist, zierliche Gipsdek- 
ken, frische und wohlgewählte 
S papierne Tapeten, Wand- 

schränke, Vorhänge von weis- 
ser Percale, welche Draperien bilden, einen Schreib- 
tisch, eine Kommode, neue einfache, aber elegante 
Strohstühle und Kanapees. Die Betten sind einschläf- 
rig, freilich ohne Vorhänge, dafür aber haben sie alle 
Matratzen und leichte seidene Federbetten. Über den 
Winter werden die Matratzen aufgemacht, das Pferde- 
haar frisch gezupft und gelüftet und die Überzüge rein 
gewaschen. 


- Jegear In .ctr3 Das Brot ist hier weiss, zart 
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ANGER ı ühstück; gut gebacken. Allein die 


meisten Kurgäste wollen ihr Frühstück noch durch das 
hiesige Hauptgebäck, die Spanischbrötchen, verbes- 
sern und es gibt Leute, die kein Bedenken tragen, alle 
Morgen fünfbis sechs Stück von diesem fetten, schwer 
zu verdauenden Blätterteig so warm als möglich und 
gierig zu verschlucken. Um aber auch den Verwandten 
und Freunden zu Hause den Genuss dieser Leckerei 
zu verschaffen, werden grosse Schachteln damit voll- 
gepfropft, durch den Boten versandt und gewöhnlich 
davon bei der Abreise noch bedeutende Vorräte mit 
heimgeschleppt. Nach Verfluss einiger Wochen wun- 


dert man sich 
dann, dass man 
keine bessere Kur 
gemacht, dassder 
Magen verdorben 
ist, dass eine 
Schleimanhäu- 
fung den Appetit 
hindert. 


Die Bndetemperatur den Thermo- 


metern nach Reau- 
mur ist der 25. Grad für die Bäder bezeichnet. Allein 
nicht alle solche Instrumente sind gehörig reguliert, 
und die Körperwärme der Menschen ist sehr verschie- 
den. Das beste Regulativ für jeden möchte folgendes 
sein: man stecke das Thermometer in einem Augen- 
blick, wo man weder erhitzt ist noch friert unter die 
Achselhöhle auf den blossen Leib und knöpfe die Klei- 
der wieder zu; nach Verfluss von 
höchstens fünf Minuten wird der 
Weingeist oder das Quecksilber 
genau die Blutwärme dessen be- 
zeichnen, der sich das Thermo- 
meter anpasste. Man merke sich 
bestimmt und ein für allemal den 
Grad und bade immer in dieser 
Temperatur, wenn der Arzt nicht 
verordnet hat, dass man wärmer 
oder kälter als der Blutgrad 
baden soll. 


David Hess 

Die Badenfahrt, 1818 
Neuauflage 1969, 
Baden-Verlag 
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verkauft worden sein. Der Direk- 
tor des Metropolitan Museums, 
Thomas P.Hoving und Künstler 
wie Larry Rivers, David Hockney 
bewegten sich zwischen Scharen 
von literarischen und politischen 
Persönlichkeiten wie auch Film- 
stars. Avedons direkter Kontakt 
mit der Welt der «Beautiful Peo- 
ple», deren viele auf seine Bilder 
gebannt sind, war sicherlich nicht 
unwesentlich für den Erfolg. Aber 
auch Fachleute für Photographie 
kamen, um zu sehen, was diese 
Galerie ausgewählt hatte. Das 
Ereignis war in jeder Hinsicht 
genau berechnet gewesen, und 
man war sich des günstigen 
Augenblicks voll bewusst. 

«Wir fühlten, dass wir mit et- 
was beginnen mussten, das 
Schockwirkung hat. Wir wussten, 
dass unsere Wahl zu kühn er- 
scheinen könnte, aber wir wollten 
damit nicht zur Hintertüre herein- 
kommen, indem wir einige we- 
nige Aufnahmen hinten in der Ga- 
lerie aufhängen. Wir mussten 


fige, aber bei Photographen noch 
unübliche Faustregel. So wurden 
auf 50 Exemplare limitierte Por- 
träts, 20 x 25 cm, für 175 Dollar 
pro Stück verkauft, 10 m hohe 
Wandphotographien (Auflage 

2 Exemplare) für je 20000 Dollar. 
Avedon folgte dem Beispiel An- 
selm Adams’, indem er seine Ne- 
gative in der Smithsonian Institu- 
tion hinterlegte, so dass die Käu- 
fer einer relativen Einmaligkeit 
versichert sind. 

Marlboroughs Avedon-Ausstel- 
lung bewies, dass die Photogra- 
phie Basis eines sozialen Ereig- 
nisses sein kann, und lieferte, ab- 
gesehen davon, die Bestätigung, 
auf die manch kleinere Galerie 
noch gewartet.hatte. Obwohl Ga- 
lerien wie Leo Castelli und Sonn- 
abend schon seit mehreren Jah- 
ren Photographien verkauften, 
verkörperte Marlboroughs Eintritt 
in den Photomarkt die Ernsthaf- 
tigkeit, mit der die grösseren Ga- 
lerien nun die Photographie 
betrachten. 


Richard Avedon mit Modellen für seine Ausstellung 
in der Marlborough Gallery, New York. Herbst 1975 


Kopf voran hineintauchen, in ge- 
wissem Sinn auf dramatische 
Art», sagte der Verantwortliche 
für Photographie, Paul Katz, in 
einem Interview. 

Die Ausstellung selbst war ein- 
drücklich. Nach Marvin Israels 
Konzept waren die riesigen und 
blendend weissen Wände der 
Marlborough Gallery mit hundert 
von Avedons sich selbst genü- 
genden und auf den Grund gehen- 
den Porträts vollgehängt. Der 
Preis richtete sich nach der 
Grösse, eine den Malern geläu- 
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Das «Art in America»- 
Symposium 


Während für die Galerien das Ge- 
biet relativ neu ist, haben Einzel- 
personen und Museen schon seit 
den zwanziger Jahren systema- 
tisch Photographien gesammelt. 
Ein richtiger Handel hat sich aber 
erst in den letzten zwanzig Jahren 
entwickelt, und «Art in America» 
hat ihn mit ihrem eintägigen Sym- 
posium «Collecting the Photo- 
graph» gewürdigt. Um 400 Photo- 
graphen, Händler, Sammler, Kriti- 


ker und Herausgeber trafen sich 
in der Lincoln Centers Alice Tully 
Hall, um für 50 Dollar acht Photo- 
Experten darüber diskutieren zu 
hören, wer was sammelt, aus wel- 
chen Gründen und mit welchem 
Erfolg. 
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Harry Lunn 


Harry Lunn, Direktor der Lunn 
Gallery in Washington, gab eine 
Definition vom Photo- und Kunst- 
sammler. Er betonte, dass auf 
einem neuen Gebiet wie der Pho- 
tographie, wo gewisse Regeln 
noch nicht genau festgelegt sind, 
ein Amateurphotograph sich auf 
die persönliche Beziehung zu sei- 
nen Aufnahmen berufen kann. 
Kommerzielle Unternehmen ha- 
ben, wie er sagte, damit begon- 
nen, ihre grafischen Bestände um 
Photographien zu erweitern, und 
Museen haben, wegen der hohen 
Preise für Bilder und Plastiken an- 
gefangen, Photographien zu sam- 
meln und erweitern dadurch den 
Markt beträchtlich. 

E. John Bullard, Direktor des 
New Orleans Museum of Art, er- 
läuterte die Rolle des amerikani- 
schen Kleinmuseums. Er begann 
erst 1973, Photographien zu sam- 
meln, unterstützt von seinen Ku- 
ratoren. «Wir haben ein Erwerbs- 
budget von 150000 Dollar im Jahr 
und fragten uns, wie wir am mei- 
sten aus diesem Betrag herausho- 
len könnten. Es bestand die Mög- 
lichkeit, ein oder zwei gute Bilder 
zu kaufen, oder dann eine voll- 
ständige und bedeutende Samm- 
lung von Photographien anzu- 
legen.» 

Er begann mit dem Kauf von 
Aufnahmen, die in und um New 
Orleans entstanden waren, und 
baute zusätzlich eine Dokumenta- 


tion über Aufnahmen des 19. und 
20. Jahrhunderts auf. Um dafür 
ein Publikum unter den gegen 
eine Million zählenden Besuchern 
des Museums zu finden, begann 
Bullard jährlich eine grosse Aus- 
stellung, ferner kleinere Gruppen- 
ausstellungen von Werken junger 
Photographen aus Louisiana zu 
zeigen. 

Durch das ganze Symposium 
zog sich wie ein roter Faden die 
Forderung nach Vorlesungen, die 
zur Festigung von Leitlinien für 
die Sammler beitragen und die 
Geschichte der Photographie er- 
weitern sollen. John Szarkowski, 
Leiter der Photo-Abteilung im 
New Yorker Museum of Modern 
Art, erwähnte, dass die Namen 
August Sander, Jacques Lartigue 
und Adam Clark Vroman erst 
1964 in die Geschichte der Photo- 
graphie aufgenommen wurden. 
(Letzten Herbst verkaufte die 
Robert Schoelkopf Gallery in New 
York Erstabzüge von August San- 
der für 900 bis 1500 Dollar.) 


Nathan Lyons 


Peter Bunnell, Direktor des Art 
Museum der Universität von Prin- 
ceton, machte an dieser Veran- 
staltung geltend, dass das gestie- 
gene Interesse an der Photogra- 
phie mit einem erhöhten Ver- 
ständnis dafür Hand in Hand ge- 
hen sollte. «Wenn irgendetwas in 
der Photographie als rar bezeich- 
net werden kann, sind es intelli- 
gente Leute», bemerkte er. 

Der Assistenz-Kurator der 
Druck- und Photoabteilung des 
Metropolitan Museum of Art, 
Weston Naef, konzentrierte sich 
auf die Bezeichnung der Photo- 
graphie als eine Erweiterung der 
Meistergrafik-Sammlungen. Er 
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vertrat die Meinung, dass mehr 
Wissen unter den Sammlern bes- 
sere Richtlinien schaffen und die 
Beurteilung von subtilen Quali- 
tätsunterschieden der Aufnah- 
men erleichtern könne; diese 
Richtlinien würden wiederum den 
Wert eines Kunstwerkes beein- 
flussen. 

Nach Nathan Lyons würde eine 
verbreiterte Lehrtätigkeit auch die 
Institutionen mit grossen Bestän- 
den dazu zwingen, ihre Sammlun- 
gen den Forschern besser zu- 
gänglich zu machen. Der Leiter 
des Visual Studies Workshop in 
Rochester, New York, sagte aus, 
dass die drei grössten Photo- 
sammlungen im Osten der Ver- 
einigten Staaten zusammen nur 
12 bis 15 Arbeitsplätze zur Verfü- 
gung halten. Man war sich einig, 
dass an diesem Symposium wich- 
tige Fragen zur Sprache gekom- 
men waren. Es wurde bewiesen, 
dass «man heute keine Photogra- 
phie mehr für einen Pappenstiel 
kaufen kann, und dass die Einge- 


weihten begriffen haben, welche 
Aufnahme von Julia Margaret Ca- 
meron 1000 und welche 10000 
Dollar wert ist». (Peter Bunnell) 


Die Photoauktion 
bei Sotheby Parke Bernet 


Beinahe gleichzeitig mit dem 
Symposium fand die vierte Photo- 
auktion bei Sotheby Parke Bernet 
statt. 1967 hatte die erste Auktion 
unerwartet hohe Preisnormen ge- 
schaffen. Schon vor der vierten 
Auktion hatte die Photogravure 
«The Steerage» von Alfred Stieg- 
litz bei Sotheby 4500 Dollar ge- 
bracht, der höchste Preis, der je 
für eine Aufnahme des 20. Jahr- 
hunderts bezahlt wurde, und man 
erwartete, dass das Angebot der 
Herbstauktion den Markt weiter 
stimulieren würde. 

Zur allgemeinen Überraschung 
blieben die Schätzungen tief, und 
trotz eines Reingewinns von 
185000 Dollar muss man die 
Stimmung als vorsichtig und zu- 


rückhaltend bezeichnen. Teils 
schrieb man es der Wirtschafts- 
lage zu, teils glaubte man, dass 
die Preise unter den Erwartungen 
geblieben sind, weil das Angebot 
nicht sehr spannend war und Na- 
men wie Julia Margaret Cameron 
und William Henry Jackson allein 
nicht mehr genügen. Die Sammler 


wollen, wie es scheint, bedeu- 
tende Werke von Spitzenqualität. 
(Bedenkt man, dass für jeden Dol- 
lar des Kaufpreises drei Dollar für 
Restauration und Konservierung 
eines Erstabzuges gerechnet wer- 
den müssen, wird die Qualität zu 
einem wichtigen Faktor.) 

Ann Horton, bei Sotheby ver- 


Alfred Stieglitz: The Steerage 


antwortlich für die Photographie, 
sieht in den niederen Preisen ein 
Zeichen dafür, dass der Markt 
nicht künstlich hochgezüchtet 
werden kann. «Unsere Schätzun- 
gen spiegelten Optimismus», äus- 
serte sie und liess wissen, dass 
bei den Schätzungspreisen der 
nächsten Auktion auch der Markt- 
lage Rechnung getragen wird. 
«Wenn (The Steerage» das letzte 
Mal 4500 und jetzt 2800 Dollar 
brachte, so wird meine Schätzung 
sich zwischen den beiden Preisen 
bewegen», sagte sie. Die Mai- 
Auktion 1976 wird an den Tag 
bringen, ob sich der Markt stabili- 
siert oder erhöht. Zu der Behaup- 
tung, Händler und Auktionshäu- 


Eine Relief-Oper 
in Porzellan... 


.... Ist die neue Form «Zauberflöte», die Bjorn 
Wiinblad für die Rosenthal Studio-Linie ent- 
worfen hat. Auf den verschiedenen Teilen der 
«Zauberflöte» modellierte der dänische Ent- 
werfer alle Szenen der Mozart-Oper als Relief. 
Die Unterseiten des Porzellans wurden von 
ihm eigenhändig mit den Operntexten be- 
schrifte. Um das Relief präzise von der 
Zeichnung auf das Porzellan zu übertragen, 
wurden Aldo Falchi aus Italien und Pratima 
Chaudhuri aus Indien geholt. Beide sind auf 
das Modellieren von Reliefs spezialisiert. Die 
Rosenthal-Techniker mussten neue Verfahren 
entwickeln, damit die extrem breiten Teller- 
fahnen beim Brand nicht absinken. So ent- 
stand das kostbarste und technisch aufwen- 
digste Service, das Rosenthal je hergestellt hat. 


OIENXNNN 
STUDIO-HAUS 


BENDER AG 
Bahnhofstrasse 47, Tel. 01 / 2323 70 
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ser hätten viel dazu beigetragen, 
den Markt künstlich hochzutrei- 
ben, meinte Ann Horton, der 
letzte Verkauf sei eine Auktion für 
Händler gewesen, fügte aber 
hinzu: «Unter den Käufern befan- 
den sich viele neue Leute und wir 
wissen nicht, wer sie sind. Händ- 
ler auf dem Gebiet der Photogra- 
phie sind nicht so gut organisiert 
wie zum Beispiel auf demjenigen 
der europäischen Möbel, und ich 
sah wirklich nicht, ob sie sich ge- 
genseitig überboten haben. Es 
schien alles sehr offen. Es waren 
viele neue Leute da.» 

Die Eröffnung von Marlboroughs 
Avedon-Ausstellung, das Sympo- 
sium und die Auktion bei Sotheby 
Parke Bernet haben viel Staub 
aufgewirbelt zu einer Jahreszeit, 
in der sonst auf dem Gebiet der 
Kunst nicht viel läuft. Es wurde 
zwar nicht ausgesprochen, aber 
allgemein angenommen, dass, ist 
einmal die intellektuelle Unter- 
scheidung zwischen Malerei und 
Photographie aufgehoben, die 
letztere entschieden ihren Platz 
unter den traditionellen Künsten 


Important 19th and 20th Century 


PHOTOGRAPHS 


einnehmen werde. Für all diejeni- 
gen, die sie schon längst als 
Kunstform eingestuft haben, ist 
das Drum und Dran unwichtig, es 
sei denn, die Photographie werde 
dadurch tatkräftig unterstützt. 
Aber niemand zweifelt mehr 
daran, dass der heutige Enthu- 
siasmus und die grosse Beach- 
tung bestimmt spezifische und 
dauernde Auswirkungen auf die 
Entwicklung der Photographie ha- 
ben werden. 

Carole Kismaric 


Einige Preise der Auktion bei Sotheby Parke Bernet 


F.Jay Haynes: Portfolio mit 
12 Aufnahmen aus dem 
Yellowstone Park. 1874 


Hilland Adamson: The Letter 


Kalotypie 


Preis 
in Dollar 


Schätzung 
in Dollar 


2500-5000 3000 


500-1000 850 


Zwei Kartenalben aus dem Bürger- 


krieg, 390 Karten, davon 240 
Matthew Brandy zugeschrieben 


William Henry Jackson 
Preis pro Aufnahme 
Walker Evans: 

Preis pro Aufnahme 
(vor einem Jahr ca. 500) 


Edward Weston: Cyprus, Pt.Lobos 


Anselm Adams: Portfolio 
mit 15 Aufnahmen. 1963 


Einzelaufnahme (vor etwa 4 Jahren 150) 
Eugene Atget: Parc de St.Cloud 


Edward Curtis, 20 Lots, 


darunter 40 beschädigte Bände 
«The Nord American Indian» 


John Thomson: 
Antiquities of Cambodia 


2000-4000 2800 
100-250 
300-400 
300-700 1050 
4900 


800 
1000 


2000-4000 


300-600 


11000 


1000-2000 


6400 


Meditation 


Antes in der Kirche 


«Ich begegne einem Bild. Einer 
hat es gemalt, zuerst ganz für sich 
selbst. Es ist sein Geschöpf. Es 
gehört ihm. Es ist beides: Teil sei- 
nes Wesens und sein Partner im 
Gespräch.» Das sind behutsam 
formulierte Sätze am Anfang 
eines Dialoges zwischen einem 
Gemälde und seinem Betrachter. 
Fast alltäglich, wenn da nicht ein 
besonderer Umstand wäre: Damit 
begann eine «Bedenk-Zeit», die 
Pfarrer Bernd Seufert in der alt- 
ehrwürdigen Nürnberger St.-Se- 
baldus-Kirche gestaltete. Sie galt 
dem Bild «Grosse blaue Figur» 
von Horst Antes, das im Chor die- 
ses Gotteshauses im Rahmen 
einer mehrwöchigen Ausstellung 
«Kunst zur Meditation» zu se- 
hen war. 


jährige konsequente Ausstel- 
lungsarbeit in seiner Privatgalerie 
die Nürnberger Kunstszene ent- 
scheidend mitgeprägt hat. In 
Kooperation mit dem «Evangeli- 
schen Studienzentrum Heilig 
Geist» installierte er eine leise 
Provokation für das Auge und den 
Geist. (Anlass für eine solche Ver- 
mittlungs-Aktion war nicht zuletzt 
die Einweihung einer neuen Or- 
gel.) Neun Künstler steuerten für 
St.Sebald 30 Werke bei; in 
St. Egidien stellte sich der noch 
unbekannte Reinhard Fritz mit 80 
«kontemplativen Aquarellen» vor. 
Der Grundgedanke ist einfach; 
ein Text - aufgestöbert in der 
Zeitschrift «Kunst und Kirche» - 
umschreibt ihn so: «Kunst kann 
nicht ausschliesslich ästhetisch 
verstanden werden. Kunst ist in 
jeder Region der menschlichen 
Psyche verwurzelt, in der der 
Mensch noch nicht in Schauen, 


Werner Knaupp: Kopf 23/75. Kugelschreiber und Acryl auf Leinwand. 85 x 110 cm 


Freie Orgelklänge begleiteten, 
interpretierten die Bild-Exegese 
des Geistlichen. Sie wurde fün- 
dig im Antesschen Sinn und all- 
gemein: «Es gibt Augenblicke, in 
denen haben mich andere so 
erlebt. - Es gibt Augenblicke, in 
denen habe ich mich selbst so 
erlebt. - Ein Sprachfetzen aus 
einem Satz von Franz Kafka ist in 
mir haftengeblieben. Er sprach 
vom «gefrorenen Meer in uns». Ich 
kenne das «gefrorene Meen in 
mir. -— So sehe ich das Bild. Es ist 
in mir. Ich bin im Bild.» 

Neu ins Bild gesetzt werden... 
Die Idee stammte von Hansfried 
Defet, der durch eine jetzt zehn- 


Denken und Tun gespalten ist. 
Der moderne Mensch, der sein 
Leben vielfach in verschiedene 
Bereiche aufgetrennt hat, beginnt 
wieder die Einheit im eigenen In- 
neren zu suchen...» 

Sogleich stellt sich allerdings 
die Frage, ob etwa die Farb-Kraft- 
felder in den Bildern eines Fritz 
Winter oder die elegant-spröden 
Objekte eines A.T.Trantenroth 
Hilfen hierfür sind. Endgültige 
Antworten fallen schwer; jeder 
einzelne wird sie ganz persönlich 
finden müssen. Zunächst er- 
scheint es wesentlich, den Begriff 
Meditation etwas aus jenem en- 
gen Kontext herauszunehmen, 
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der ihm durch die prägende reli- 
giöse Sinngebung zugewachsen 
ist. Das Lexikon definiert medita- 
tio als «Übung der geistig-geistli- 
chen Sammlung - oft in Abge- 
schlossenheit und unter dauern- 
dem Schweigen». Allgemeiner 
lässt sich formulieren: Im Unter- 
schied zu vorwiegend rationalen 
Betrachtungsweisen entfaltet 
sich die Meditation im vorrational 
Bildhaften und im überrational 
Hintergründigen. 

Hier liegt der Einstieg für die 
Ausstellung. Drei farbig äusserst 
zurückhaltende Bilder von Emil 
Schumacher wirken wie Bildbe- 
lege für die Kurzdefinition. Sie si- 
gnalisierten die «Innenwelt der 
Aussenwelt der Innenwelt» - um 
mit Handke zu sprechen. In den 
reichen Strukturen gestockter 
Farbflüsse könnten Schmerz und 
Leid nisten; die Bogenformen 
könnten Fenster zur Hoffnung 
sein, und eine fast Schwarz-in- 
Schwarz gemalte Arbeit lässt an 
zwei Stellen Hoffnung im Dunkel. 

Danach schliesst sich auch 
Gotthard Graubners Triptychon- 
Kissenbild «Via Lactae» leichter 
auf: als gemalte Metapher für den 
Pendelverkehr zwischen unter- 
schiedlichsten Erlebnisebenen. 
Graubner, Meister der Transpa- 
renz und Verschlüsselung in 
einem, erinnert mit dieser im Sta- 
tischen pulsierenden Arbeit 
daran, dass auch im Absterben 
noch Leben, Überleben haust. As- 
soziationen in Richtung Astralleib 
dürften für manchen nicht fern sein. 

In Fritz Winters Chiffren für die 
Triebkräfte der Erde hält den Be- 
trachter zunächst die Farbgebung 
fest. Er kann in formalen Schalt- 
stellen Erlebniszonen für das Un- 
sichtbare, nicht Darstellbare in 
der Natur entdecken. Und wer 
dem Platonismus in diesen Wer- 
ken auf die Spur gekommen ist, 
befindet sich (mit dem Maler) auf 
dem langen Marsch zum Kern der 
Dinge. 

Werner Knaupp beschreibt mit 
dem Kugelschreiber in des Wor- 
tes wahrster Bedeutung Men- 
schen-Kopf-Landschaften, Zen- 
tren des geschundenen Individu- 
ums und verweist auf die Grenze 
menschlicher Existenz überhaupt. 
Seelenrisse werden auf der Haut 
sichtbar. Zwischen drei, in der 
(An-)Klage sehr zurückhaltenden 
Knaupp-Bildern wurden dem Be- 


sucher auf einer Texttafel Gedan- 
ken von Alfons Rosenberg über- 
mittelt: «Meditation ist weder ein 
Spiel noch harmlos. Sie deckt den 
wahren psychischen Zustand des- 
sen, der sie vollzieht, auf. Sie 
eröffnet den Meditierenden zwar 
neue Dimensionen des Seins, 
aber sie kann auch zu Krisen füh- 
ren. Denn sowohl das Sich-Lösen 
von einem bisherigen Seelen- 
oder Geisteszustand, wie das 
Überschreiten der Schwelle zu 
einem noch Unbekannten, kann 
tiefreichende Erschütterungen zur 
Folge haben.» Als bildhafte Ent- 
sprechung hätte man sich dann 
freilich eines jener, auch von der 
Farbe her wesentlich aggressi- 
veren Bilder dieses Künstlers vor- 
stellen können. Wenn Knaupp 
sich malend zu den verstörenden 
Kräften aus der Tiefe bekennt, 
wäre diese bittere Pille dem Be- 
trachter ebenfalls zuzumuten ge- 
wesen. 

Die zunächst ungewöhnliche 
Nachbarschaft von Peter Vischers 
Sebaldusgrab aus den Jahren 
1508 bis 1519 mit den archetypi- 
schen Menschenstelen, den zu 
Gruppen verschmolzenen Figuren 
des Joannis Avramidis zündet 
bald manche Überlegung - etwa: 
Was ist vom Urbild des Men- 
schen übriggeblieben? Spielt die 
Natur nur den ewigen Datenliefe- 
ranten? Sind Vergleiche mit Wer- 
ken der Antike und der italieni- 
schen Frührenaissance tragfähig? 
Welchen Wert hatte der einzelne 
zu Beginn des 16. Jahrhunderts 
und wo steht er heute? Können 
diese Plastiken Visionen des Ab- 
soluten sein (wie der Künstler 
meint)? 

Horst Antes schliesslich mar- 
kiert mit seinen Köpfen und Kopf- 
füsslern im Bereich des Men- 
schenbildes dieser Ausstellung 
einen Endpunkt: die Erstarrung, 
die Einsamkeit, die Isolation, die 
Erfindung einer Kunstfigur als 
Partner. An den Fragen, wie 
kommt es dazu? - wie geht es 
weiter? kann keiner vorbei. Gibt 
es am Ende vielleicht sogar eine 
Emanzipation von dieser «Spiel- 
figun»? 

Einen sehr freien Bezug zum 
Thema liefern, trotz des Titels, die 
«Steine zur Meditation» von Karl 
Prantl. Man muss sich in seine 
einfachen, glatten, nur durch sub- 
tile Strukturen oder lochartige 


Missouri 


ein Service aus der Kristallglashütte 


BACCARAT 


Aur arts du feu 


Buchecker AG 


Zürich Bärengasse Tel. 01-2582 20 
Luzern Kapellplatz Tel. 041-2226 5ı 


Die raschen und oft einschneidenden 
Veränderungen der Gesellschaft zwingen 
den Menschen, sich laufend auf neue 
Situationen und neue Anforderungen 
einzustellen. Besonders der Jugendliche 
ohne nötige Lebenserfahrung sieht sich 
dadurch oft vor unüberwindliche Schwie- 
rigkeiten gestellt. Der Übergang von der 
vertrauten Welt der Familie”in \die 
manchmal schwer überblickbare Welt des 
schulischen Grossbetrieb$.ünd’der bezie- 
hungsreichen Gesellschaft ist mit<einer 
Fülle von Problemen “verbunden. Das 
Hineinwachsen in die-.Gesellschaft: ist 
heute mehr denn | je” mit! Konflikten 
belastet. Neben schulischer Überförde- 
rung geben nicht selten auch Desorientie- 
rung und psychische Belastungen’ Anlass 
zu Schwierigkeiten. Der junge Mensch in 
schwieriger Lage braucht vielfältige Un- 
terstützung. Er braucht Hilfe /in_schul- 
ischen Belangen; er bedarf der erzieheri- 
schen Führung, um zu sich zu finden-und 
eine eigenständige Persönlichkeit zu ent- 
falten. Neben Schulung und Erziehung 
braucht der Heranwachsende auch Bera- 
tung, um sich orientieren zu können. 
Orientierung fordert er hinsichtlich Aus- 
bildungsmöglichkeiten und Berufswahl, 
aber auch inbezug auf gesellschaftliche 
Normen und letzte, unumstössliche 
Werte. 

Eine der ältesten Internatsschulen für 11- 


bis 16jährige Knaben versucht den heuti- 
gen Verhältnissen gerecht zu werden. In 
einer grossen Familie wird Ihrem Sohn 
eine lebensnahe Erziehung und Ausbil- 
dung zuteil. In der Gemeinschaft mit 
gleich- und verschiedenaltrigen Kamera- 
den übt er das Zusammenleben. Rück- 
sichtnahme, Einordnung und Zusammen- 
arbeit erprobt er im Alltag. In kleinen 
Klassenvom8 bis 14 Schülern lernt er 
selbständig‘arbeiten, um das Rüstzeug für 
das Leben zu-erwerben. - Eine gesunde 
Umgebung undeeine einfache und geregel- 
te Lebensweise helfen mit, dass Erziehung 
und Schulung eine natürliche und wir- 
kungsvolle Einheit'bilden. Eine ausgewo- 
gene Verteilung-von Unterricht, Sport, 
Aufgabenstunden, /Freizeit und Ruhe 
verhindern Einseitigkeit und Überforde- 
rung. Damit_das Kind dem Elternhaus 
nicht entfremdet, kehren die Schüler über 
das ‚Wochenende zu den Eltern zurück 
(5-Fage-Woche). Die individuelle Bera- 
tung ergänzt Erziehung und Ausbildung, 
so dass alle Voraussetzungen für eine 
erfolgreiche Hilfe gegeben sind. 


Rufen Sie uns über Nummer 031/810615 
an. Vereinbaren Sie einen Besuch. Wir 
zeigen Ihnen den Schulalltag und bespre- 
chen uns mit Ihnen. Falls wir Ihnen keine 
Lösung anbieten können, sind wir gern 
bereit, Sie weiter zu beraten. 


| 


dünnermöbel 


8001 Zürich, Usteristr. 23 
Tel. 01/2560 25 
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Vertiefungen «geschmückten» 
Steine einsehen. Und man muss 
es assoziativ tun. Stichworte wie 
Verkrustung (der Denkgewohn- 
heiten) und allzu glatte Oberflä- 
chen (des Parketts, genannt Ge- 
sellschaft) sollen nur Beispiele 
sein. 

Jenseits des Themas scheinen 
die Kunst-Stücke von A.T.Tran- 
tenroth zu leben. Er stellt intellek- 
tuelle (Form-JÜberlegungen mit 
Materialien wie Stein/Holz an und 
zeigt die Funktionen sowie Ab- 
hängigkeiten zu möglichen Ver- 
schalungen dieser Stücke. Der 
Künstler lädt den Betrachter aus- 
drücklich zum Hantieren ein. Hier 
in der Kirche lässt höchstens As- 
kese grüssen. 

In St. Egidien kam das Auge an- 
gesichts von knapp 80 Farbfleck- 
Reihungen und freien Farbkörper- 
Kompositionen des 30jährigen 
Reinhard Fritz überhaupt nicht 
erst zur Ruhe. Die visuelle Unruhe 
überträgt sich zwangsläufig auf 
den Gedanken-Apparat. Kluge 
Sätze des Künstlers («Beim Malen 
erfahren Bewusstsein und Unbe- 
wusstes eine einstimmende An- 
gleichung») gelten vor allem für 
den Macher und können nicht 
darüber hinwegtäuschen. 

Kunst zur Meditation? Medita- 
tion - auch durch Kunst, durch 
ausgesuchte Werke! Sinn der Me- 
ditation ist nicht Flucht aus dem 
Alltag, sondern dessen Bewälti- 
gung. Sinn der Kunst ist nicht 
mehr vermeintliche Flucht in eine 
gemalte, heile Welt, sondern ein 
Versuch, durch neue Optik den 
Alltag mit seinen Verwicklungen 
schärfer zu erkennen und danach 
vielleicht besser zu meistern. 

So betrachtet, schrumpft die 
äussere Sensation - schockie- 
rende zeitgenössische Kunst in 
einem prachtvoll hochgotischen 
Hallenchor an nackten Stahlrohr- 
gerüsten präsentiert - auf eine 
begrüssenswerte (innere) Konse- 
quenz zusammen. Wenn Bilder 
und Plastiken zeitgenössischer 
Künstler aus den Musentempeln 
oder der Galeriegeborgenheit 
auswandern, dann verlassen sie 
lediglich ein von der Gesellschaft 
zugewiesenes Getto, in dem sie 
eine Art Narrenfreiheit geniessen 
dürfen. Eine Präsentation in frem- 
der Umgebung sollte normal sein, 
denn Kunst meint das Leben und 
alle Menschen, nicht nur Bereiche 


—G 

— 
Horst Antes: Grosse blaue Figur 
1974/75. Aquatec 


der Erbauung im höheren Chor 
und elitäre Zirkel. Auch wenn es 
kühn anmutet: an dieser Stelle 
treffen sich beide «Gemeinden» - 
die Kunstliebhaber und die 
Kirchenbesucher. 

Das ist Grund genug, diesen 
neu entdeckten Weg weiterzuge- 
hen. Freilich sollte es dabei in er- 
ster Linie nichtUarum gehen, Kö- 
der für mehr Besucher (die jede 
Gruppe aus dem Reservoir der an- 
deren erwartet) auszuwerfen, son- 
dern gemeinsam ein neues, ge- 
mischtes Kommunikationsfeld 
aufzubauen. Pfarrer Seufert hat 
das an einem Beispiel aus der 
christlichen Botschaft verdeut- 
licht: «Wie zerbricht man das «ge- 
frorene Meen?», fragte er am 
Ende seines Meditationstextes. 
Er berichtete von Jesus, der 
«Menschen angesehen hat, an de- 
nen jeder gerne vorbeisieht. Er 
hat den Anblick ausgehalten, er 
hat den Anderen ausgehalten.» 
An diesem Punkt wäre weiter zu 
meditieren. 

PS. Bei Fortsetzungsausstel- 
lungen sollte man erstens ein be- 
stimmtes Thema durchspielen, 
zweitens bedenken, dass ein We- 
niger an Arbeiten ein Mehr an 
Konzentration wäre - und drit- 
tens durch einfache aber substan- 
tielle Sehhilfen den Weg in Rich- 
tung Vertiefung weisen. 


Heinz Neidel 
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Jean Dubuffet 


Die Vergangenheit bezeugt: 
die Gegenwart ist ihre 
Konsequenz 


Seit Dubuffets grosser Retrospek- 
tive 1960 haben der Künstler und 
das Pariser Muse&e des Arts Deöco- 
ratifs eine Art Vertrauenspakt ab- 
geschlossen, denn seither waren 
im Pavillon Marsan des Louvre 
seine Ausstellungen «L’Art Brut» 
und «Edifices» zu sehen, während 
dem Publikum in einer Galerie des 
Museums dauernd seine Schen- 
kung zugänglich ist. Die Vergan- 
genheit bezeugt: die Gegenwart 
ist ihre Konsequenz. 

Es ist also kein Zufall, dass 
Jean Dubuffet, wenn er einen 
neuen Zyklus beginnt, seine bis- 
herigen Erfahrungen betont. 
Diese Haltung eines Malers impli- 
ziert nicht etwa eine Wiederho- 
lung. Es handelt sich hier viel eher 
um eine Form der Selbstzitation. 
Der Künstler ist sein eigener 
Gesamterbe. Fehlte nur, dass er 
sich seines Erbes nicht einmal be- 
dienen würde! Bei jeder Wen- 
dung, in jeder Phase des Suchens 
bezieht er sich auf die Summe sei- 
ner gemachten künstlerischen Er- 
fahrungen. Indem er sich wieder 
mit alten Tätigkeiten beschäftigt, 
gewinnt er Distanz, und aus die- 
ser Distanz wird das neue Suje 
geboren. . 

Die letzten Arbeiten - die vier 
Serien «Parachiffres», «Mondani- 
tes», «Effigies incertaines», «Lieux 
Abreges», insgesamt 120 zwi- 


schen 1974 und 1975 entstan- 
dene Acryl-Gemälde auf Lein- 
wand oder geleimtem Papier - 
vollziehen den Bruch mit dem 
zehnjährigen, umfangreichen und 
materiologischen Zyklus «L’Hour- 
loupe», nicht aber mit der weiter 
zurückliegenden Vergangenheit. 
(«L’Hourloupe» führte zur Geburt 
szenografischer, topografischer, 
architektonischer Arbeiten, aber 
auch zur Entstehung von mensch- 
lichen Figuren, Tieren, Gegen- 
ständen auf zwei- oder dreidimen- 
sionaler Ebene.) 

In der Tat begibt sich Jean 
Dubuffet wieder auf die neuen 
Wege, die in seinen Anfängen 
vorgezeichnet sind, und an denen 
er mit insistierender Systematik 
arbeitet. Man dachte, er hätte die 
alten Themen «Macadam», «Por- 
traits», «Paysages» ausgeschöpft, 
aber er nimmt sie wieder auf, zum 
Beispiel in der Serie «Parachiff- 
res», die an die nicht-figurativen 
«Tableaux d’Assemblages» von 
1955 bis 1957 erinnern mit ihren 
zufälligen, sich dauernd verän- 
dernden Verschlingungen. Die Se- 
rie «Lieux Abr&g&s» ist eine An- 
spielung auf ein bevorzugtes 
Thema Dubuffets in den Jahren 
1961/62: der Mensch in der Stadt, 
der in der ganzen Serie «Paris-Cir- 
cus» erscheint. 

Diese neuesten Werke Jean 
Dubuffets waren vom 23. Januar 
bis 23. Februar 1976 im Mus&e 
des Arts D&coratifs, Paris, zu se- 
hen und wirken wie eine kritische 
Betrachtung des Künstlers über 
sein eigenes Werk. 

Claude Bouyeure 


Jean Dubuffet: Mondanite IX. 4.3.75. 64,5 x 92 cm 
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E. Schmutz, Dufourstrasse 32 
(hinter dem Kunstmuseum) 
4000 Basel, Tel. 061/23 26 86 


TEPPICHE LESEN! 


2 7 & GESCHICHTEN LESEN! 
IR 


LESEN! 


Künstlerisch hochwertige Tep- 
piche mögen eine Kapitalanlage 
sein; zu einem Teppich ent- 
schliessen sollte man sich je- 
doch nur, wenn man ihn versteht, 
ihm gegenüber eine Zuneigung 
empfindet; wenn man ihn «lesen» 


und damit erkennen kann. 
| Mit freundlicher Empfehlung! 
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Dem Aton 
gefällig 


Nofretete-Echnaton im Haus 
der Kunst München, bis 21. März 


«Die Schöne ist gekommen» kün- 
det der Name Nofretete. Aber na- 
türlich hatte man «die grosse kö- 
nigliche Gemahlin» Ameno- 
phis’IV.-Echnaton, weltberühmt 
durch die farbige Kalksteinbüste, 
nicht von Berlin aus auf Reisen 
geschickt. In Stellvertretung über- 
nimmt deshalb - gleich im Ein- 
gangsraum - ein neuzeitliches 
Double die Honneurs. Dafür be- 
gegnet man dieser First Lady 
eines gewaltigen, Syrien, Libyen 
und Nubien umfassenden Welt- 
reichs in weniger prominenten 
Darstellungen, wie einem gold- 
braunen, nicht eindeutig identifi- 
zierten Quarzitköpfchen, in Opfer- 
szenen oder einem Altarbild. Die 
Anwesenheit der Pharaonen- 
gattin im Kult, bisher nicht üblich, 
gibt bereits einen Hinweis auf das 
Reformwerk ihres absolutistisch 
regierenden Gemahls und seiner 
Durchsetzungsmethoden wäh- 
rend seiner 17jährigen Herrschaft, 
1365-1348 v.Chr. Diese aufre- 
gende Epoche unter Ameno- 
phis IV.-Echnaton zu Ende der 
18. Dynastie steht im Mittelpunkt 
der Ausstellung. Fast die Hälfte 
der 70 aus ägyptischen Museen 
und 17 aus der Ägyptischen 
Sammlung in München stammen- 
den Stücke belegen allerdings die 
Vorgeschichte oder die spätere 
Amarna-Zeit, also die «Blütezeit 
des Pharaonenreichs» von 1550 
bis 1305 v.Chr. Damit versuchte 
man den enormen Traditions- 
bruch unter Amenophis IV. und 
die rasch folgende Restauration 
verständlich zu machen. Optisch 
ist dies freilich in der etwas amor- 
phen Zusammenstellung nur von 
einem vorgebildeten Publikum 
nachvollziehbar. Doch gab man 
sich alle Mühe, auch den uneinge- 
weihten Besucher nicht nur der 
optischen Sensation zu überlas- 
sen, die darüber hinaus durch 
eine wirkungsvolle, dem Lichtkult 
Amenophis’ IV. angemessene 
Präsentation gesteigert wurde. 
Neben den üblichen Informa- 
tionstafeln mit wichtigsten Daten 
und Fakten, einer Ägypten vor- 
stellenden audiovisuellen Schau 


und dem fundierten Katalog, stellt 
vor allem die Tonbandführung 
des ehemaligen Leiters der Ägyp- 
tischen Sammlung München, Pro- 
fessor Wolfgang Müller, das Ge- 
sehene als politische, geistige 
und künstlerische Aussage 
heraus, wobei sein allmählich auf- 
bauendes Vorgehen den Betrach- 
ter schliesslich zu eigenen Beob- 
achtungen und Schlüssen bringt. 
Dazu empfangen einen gleich 
am Eingang riesige Reproduktio- 
nen um die Jahrhundertwende 
entstandener Reliefzeichnungen 
der Amarna-Gräber, eine ein- 
drucksvolle Demonstration vom 
grösseren Zusammenhang der 
zahlreichen Fragmente. Trotz aller 
Vorbehalte gegen dieses Schnell- 


Altarbild aus Tell-el-Amarna. Kalkstein 
43,5 x 39,5 cm. Kairo. Agyptisches Museum 


verfahren, trägt es doch dazu bei, 
etwa eine als Altarbild verstan- 
dene, scheinbar realistisch-spon- 
tane Familienszene als sympto- 
matisch für das Programm 
Amenophis’ IV. zu erkennen. 
Schon der Bewegungsreichtum 
dieser königlichen Familienidyllie 
charakterisiert den neuen expres- 
siven Stil. Zu ihm gehören ebenso 
die übersteigerten Körperformen 
mit ihren spillerigen Gliedmassen 
und überlangen Hälsen wie die 
langgezogenen Hinterköpfe der 
Prinzessinnen. Überstrahlt wird 
diese Szene vom zentralen Punkt 
der gesamten Reformbewegung, 
der nie fehlenden, den einzigen 
Gott Aton symbolisierenden Son- 
nenscheibe. Ihre in Hände auslau- 
fenden Strahlen halten dem Kö- 
nigspaar Lebenszeichen vor das 
Gesicht. Hinter diesem Bildpro- 
gramm verbirgt sich die Absicht, 
die «segnend-schützende Kraft» 
des neuen, einzigen Schöpfergot- 
tes werbend vor Augen zu führen. 
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Gleichzeitig präsentiert sich die 
königliche Familie sozusagen als 
Heilige Familie, als Stellvertreter 
des Sonnengottes, der selbst Kö- 
nig, doppelgeschlechtlich Vater 
und Mutter allen Lebens verkör- 
pert. Im Grunde genommen also 
ein Propagandabildchen zur Sta- 
bilisierung des vom Reformator 
Amenophis IV. erdachten Aton- 
Kults, der ersten monotheisti- 
schen Lehre in der antiken Welt. 

Dieser Schritt war um so radi- 
kaler, als der Pharao «der einzig 
legitime Vollzieher der Götterkulte 
und Garant der traditionellen Ord- 
nung» war. Zudem entstammte 
Echnaton jener 18. Dynastie, die 
Ägypten in 200 Jahren zum 
mächtigsten Reich im Nahen 
Osten gemacht, ihm politische 
Stabilität und Wohlstand er- 
kämpft hatte. 

Die Reform kam freilich nicht 
gänzlich unvorbereitet, war nicht 
völlige Erfindung eines fanati- 
schen Pharao. Denn zum einen 
nahm es bereits Echnatons Vater, 
Amenophis IIl., nicht mehr zu 
genau mit den geheiligten Tradi- 
tionen. Zum anderen hatte der 
Sonnenkult im wesentlichen sei- 
nen Ursprung im alten, falkenköp- 
figen Sonnengott R&-Harachti von 
Heliopolis. Er wurde unter ande- 
rem auch in Karnak verehrt und 
zwar im Tempel des später abge- 
schafften Reichsgottes 
Amun-R&. In den Strahlen-Aton 
verwandelt, wurde R&-Harachti 
zum einzigen Gott erklärt, über 
dessen Verehrung wir Näheres im 
Sonnengesang von Amarna er- 
fahren. Ein weiteres Anknüpfen 
an den traditionellen Sonnenkult 
lehnte Amenophis IV. offenbar ab. 


Echnaton empfängt die Wohltaten des Aton. Karnak, Centre Franco-Egyptien 


Denn selbst der Brauch, polierte 
Metallplatten am Pyramidon von 
Obelisken anzubringen, «um in 
vielfacher Spiegelung das Licht 
der heiligen Sonnenscheibe 
wiederzugeben», wurde in der Ar- 
chitektur Amenophis’IV. nicht 
mehr aufgenommen. 
Verständlich, dass diese ein- 
schneidenden Neuerungen, im 
Verein mit den jetzt für Aton er- 
bauten Heiligtümern in der Metro- 
pole Theben, bei den Konservati- 
ven, der Priesterschaft und den 
etablierten Beamten auf Wider- 
stand stiessen. Nur mit Hilfe einer 
- auch in den Reliefs immer wie- 
der auftauchenden - Polizei- und 
Militärmacht konnte Ameno- 
phis IV. diesen Widerstand bre- 
chen und einen neuen, allen Ge- 
sellschaftsschichten zugängli- 
chen und daher von ihm abhängi- 


geren Verwaltungsapparat auf- 
bauen. Diese junge Beamten- 
schaft und das Militär schlossen 
sich, sei es aus Loyalität oder Op- 
portunismus, der neuen Lehre an. 
Der Bruch mit Theben und der Re- 
ligion des Reichsgottes Amun-R& 
vollzog sich endgültig mit der 
Verlegung der Residenz in das 
neu erbaute Amarna. Die Stadt, 
als Eigentum des einzigen Gottes 
gegründet, zog sich in ihrer Hoch- 
Zeit mit ihren Grünanlagen fast 
sechs Kilometer am östlichen Nil- 
ufer entlang. Mit diesem Umzug 
änderte Amenophis IV. seinen Na- 
men in Echnaton, «dem Aton ge- 
fällig». 

Wie sehr Echnaton mit dem ab- 
soluten Anspruch eines Mittlers 
zwischen Aton und der Welt re- 
gierte, davon zeugen in den Re- 
liefs unzählige, tief verneigte 


Untertanen, Söldner, auslän- 
dische Delegierte und Priester. 

Der Herrscher selbst ist in der 
Ausstellung vor allem mit impo- 
santen Monumentalköpfen ge- 
genwärtig: ein in die Vertikale sti- 
lisiertes Gesicht mit geschlitzten 
Augen, hohen Backenknochen, 
der verlängerten Nase, dem von 
Graten eingefassten vollen Mund. 
Echnaton wird als Verkörperung 
einer Idee vorgestellt, ohne den 
individuellen Ausdruck völlig zu 
verlieren, als ein Ur- und Schöp- 
fergott auf Erden, der - wie in sei- 
nen weiblichen Körperformen 
sichtbar - Vater und Mutter in 
sich vereint. 

Doch war die Reform erzwun- 
gen. Die Restauration setzte un- 
mittelbar nach Echnatons Tod 
ein. Zwei Jahre danach, kaum 
15 Jahre nach der Gründung 
Amarnas, begann der Exodus aus 
der Stadt. Unter Ramses II. wur- 
den die behauenen Kalkstein- 
blöcke der Tempel und Höfe ab- 
getragen. Das versenkte Relief, 
früher wegen seines besonderen 
Effekts im Sonnenlicht nur an den 
Aussenmauern verwendet, 
schmückte unter Echnaton selbst 
den Innenraum, gleichsam um zu 
demonstrieren, dass alles vom 
Licht des Sonnengottes erfüllt sei. 
Unter Echnatons Nachfolgern 
wurde es sofort wieder in traditio- 
neller Weise angewandt. Und 
selbst wenn wir in der Lehne 
eines hölzernen Sessels aus Tut- 
anchamuns Grabschatz die Son- 
nenscheibe entdecken, ist es 
nicht mehr der Strahlen-Aton 
Amarnas, sondern die geflügelte 
Sonne der Zeit vor Echnaton. 

Ingrid Rein 


K.F. DAHMEN 


Objekte Originale Grafiken 


5. Februar — 28. April 1976 


Zollikerstrasse 141 - 8008 Zürich - Tel. 01 / 53 34 46 
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Ein lohnender 
Versuch? 


Der erste Salon de la 
Critique d’Art in Paris 


Im Westen von Paris ist während 
den letzten zehn Jahren langsam 
ein Quartier entstanden mit den 
Wolkenkratzern der «Defense» - 
ein Symbol des wieder aufflam- 
menden Futurismus, beängsti- 
gend für die nicht an Gigantismus 
gewöhnten Pariser -, ein Büro- 
quartier wie Manhattan in 

New York. Mitten in diesem Quar- 
tier in einer grossen Galerie zu 
Füssen der Türme, hat im Januar 
1976 der erste Salon de la Criti- 
que d’Art stattgefunden. 


Siebzehn französische Kriti- 
ker wurden von Jean-Jacques 
Lev&que, dem Präsidenten des 
neuen Salons, eingeladen, dem 
Publikum ihre «Füllen» vorzustel- 
len. Ich spreche absichtlich von 
Füllen, weil jeder Kritiker eigent- 
lich eine Art Rennstall hält mit sei- 
nen Favoriten und Geheimtips. 

Einige der eingeladenen Kriti- 
ker haben es bevorzugt, der Öf- 
fentlichkeit junge zeitgenössische 
Künstler vorzustellen, die bisher 
wenig oder überhaupt noch nicht 
ausgestellt haben. Und ist es 
nicht eben die Rolle der Kritiker, 


solche unbekannten Künstler auf- 


zuspüren und sich für sie einzu- 
setzen? Es ist ja wohl klar, dass in 
den Galerien und Museen nur ein 
winziger Teil der künstlerischen 
Wirklichkeit zu sehen ist - und 
nicht einmal immer der beste! 


Die Vermehrung der Pariser 


Galerien während der letzten zwei 


bis drei Jahre brachte ein Durch- 


einander. Man hätte glauben kön- 


nen, dass dieser Überfluss vielen 


jungen Künstlern eine Chance ge- 


ben würde. Aber in dieser Hin- 
sicht geschah nichts. Die grausa- 
men Gesetze des Marktes regie- 
ren die Wahl. Man muss Künstler 
zeigen, also stellt man mehr oder 
weniger wahllos aus, was kom- 
merziell, risikolos oder schon be- 
kannt ist. 


Jacques Vimard: Visage. 1975 


Die meisten dieser Galerien 
mussten schon nach einem Jahr 
ihre Türen wieder schliessen. 

In Paris braucht ein junger 
Künstler viel Ausdauer, Mut, Ge- 
duld und Geschick, um die Hin- 
dernisse zu überwinden und end- 
lich in einer Galerie oder einem 
Museum ausstellen zu können. 

So ist dieser Salon de la Criti- 
que einer der seltenen Versuche, 
etwas Neues zu zeigen. 

Die Gesamtsicht ergab wenig 
Zusammenhang, und das war gut 
so. Durch die Manifestation hin- 
durch profilierte sich jeder Kriti- 
ker. Einzelne unter ihnen stellten 
sich sogar mit einer aufgehäng- 
ten Photographie, einem Text 


Bei uns finden Kunden 


TEL.072 82165 


Wer Antiquitäten 
sucht und 
Rutishauser 


kennt, spricht von 
lohnenden Kilometern! 


oft, was sie anderswo lange 


vergeblich gesucht haben. 


RUTISHAUSER ANTIQUITATEN 
RAUMGESTALTUNG KREUZLINGEN 


BEIM SEMINAR UND GOTTLIEBEN 


oder einem Programm vor. An- 
dere begnügten sich damit, ihre 
Privatsammlungen zu zeigen, das 
heisst die Werke, die sie vom 
einen oder anderen Künstler für 
einen lobenden Artikel erhalten 
haben. Jeder Kritiker konnte be- 
liebig viele Werke ausstellen. Es 
bestanden weder Auflagen in be- 
zug auf das Format noch auf die 
Werke selbst. 

Um die Unabhängigkeit der Kri- 
tiker untereinander zu betonen, 
hatte man jeden Stand durch 
dünne Wände isoliert. Praktisch 
alle Kunstrichtungen waren ver- 
treten: Epigonen des Minimalis- 
mus, Neo-Surrealismus, Tachis- 
mus, politische Kunst, ökologi- 
sche, soziologische, ethnologi- 
sche... Im grossen ganzen wenig 
Überraschungen. 

Hingegen heben sich einige 
Künstler ganz entschieden ab 
durch die geschickte Ausführung 
der Techniken - ich denke hier an 
den Radierer Fossier, vertreten 
mit einer Folge von 9 Werken, be- 
titelt «Terrain». Andere fallen 
durch ihre Konsequenz, Intelli- 
genz und Genauigkeit in rein äs- 
thetischen oder dialektischen Ar- 
beiten auf - zu erwähnen sind 
Caillere mit seinen riesigen 
schwarzen Bildern, übersät von 
winzigen regelmässigen, vertika- 
len Zeichen, schliesslich an Bon- 
nefoi und seine konstruktivisti- 
schen Werke auf Seidenpapier, 
sowie Donald Evans, der seine 
eigenen Briefmarken herstellt. 


Das Experiment eines Salon de 
la Critique ist noch zaghaft. Eine 
Wiederholung nächstes Jahr wird 
sich lohnen. Claude Bouyeure 


Zürich 


Erweiterungsbau des 
Kunsthauses Zürich 


Der Erweiterungsbau des Zürcher 
Kunsthauses ist eröffnet. Etwas 
mehr als drei Jahre dauerte die 
Bautätigkeit. Die Vergrösserung 
des längst zu klein gewordenen 
Museums konnte dank einer 
7-Millionen-Spende eines Mit- 
glieds der Kunstgesellschaft in 
Angriff genommen werden. Erwin 
Müllers Architektur fügt sich dem 
1907-1910 von Karl Moser errich- 
teten Hauptbau an der Rückseite, 
ohne Beeinträchtigung der Heim- 
platz-Front, an. Die Verbindung 
von alt und neu ist rücksichtsvoll 
geschehen, stellt aber richtiger- 
weise die funktionalen Erforder- 
nisse über jene des ästhetischen 
Gesamtbildes. Erfreulich ist, dass 
mit diesem Neubau die Aktivie- 
rung, Humanisierung der angren- 
zenden Rämistrasse verbunden 
werden konnte. Die vorher zwi- 
schen zwei Stützmauern kanali- 
sierte Strasse wurde nun gegen 
eine Reihe von an Galerien ver- 
mietete Vitrinen und neue Laden- 
geschäfte hin geöffnet. In dieser 
der Öffentlichkeit neu erschlosse- 
nen Gartenzone, deren schöner 
Baumbestand übrigens erhalten 
werden konnte, befindet sich 
auch der vom Hauptgebäude un- 
abhängige Eingang zur neuen Bi- 
bliothek und grafischen Samm- 
lung. 

Der mit einer zehntägigen 
Eröffnungs-Reihe (auch die Schü- 
ler, die Betagten und Invaliden be- 
kamen ihren eigenen Eröffnungs- 
tag) dem Publikum zugänglich ge- 


ACADEM 


Elite-Partnerwahl 


Für Leute von heute - 
mit besonderen Vorzügen und 


liebenswerten Schwächen. 


Lassen Sie sich überraschen. Von wem ? Fragen Sie 


ACADEM 


Dreikönigstr. 47, 8002 Zürich, Tel. 01/2567 74 
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machte Bau umfasst ein Volumen 
von 23000 m?. Der grösste Teil 
dieses Raumangebots betrifft die 
Ausstellungsfläche, nämlich 
2100 m?. Bis anhin stand im Alt- 
bau eine Ausstellungsfläche von 
3600 m? und im Neubau von 
1300 m? zur Verfügung. Diese Be- 
reicherung erzwingt die Frage, 
mit welcher geistigen Substanz 
sie gefüllt werden soll. 

Der Neubau ist vor allem errich- 
tet worden, um der Kunsthaus- 
Sammlung endlich den ihr fehlen- 


Blick in die neuen Räumlichkeiten 
des Kunsthauses Zürich 


den Platz bereitzustellen. Bis an- 
hin konnten wichtige Teile der 
Sammlung nur ungenügend oder 
überhaupt nicht gezeigt werden. 
Diese in der Geschichte des 
Zürcher Kunsthauses eine we- 
sentliche Zäsur setzende Bau- 
massnahme war Anlass zur Reor- 
ganisation und Erweiterung der 
Museumsaktivitäten. So wirkt 
sich nun das erweiterte Baupro- 
gramm auch direkt auf die Wech- 
selausstellungen aus. Jedes Jahr 
werden künftig zwei bis drei 
Wechselausstellungen durchge- 
führt, die in erster Linie auf dem 
vorhandenen Sammlungsgut auf- 
bauen, dieses aber in neuem Zu- 
sammenhang vorstellen. Ins Auge 
gefasst wurden vor allem themati- 


sche Ausstellungen, die Werke 
verschiedener Zeiten, Stile und 
Entstehungsbedingungen ver- 
sammeln sollen. 

Die grafische Sammlung des 
Kunsthauses hat bisher ein Schat- 
tendasein geführt. Die neue Leite- 
rin, die auch der Bibliothek vor- 
steht, Frau Dr. Ursula Perucchi, 
hat die Aufarbeitung dieser Be- 
stände in Angriff genommen. Das 
vergrösserte Platzangebot er- 
laubte die Einrichtung eines grafi- 
schen Kabinetts, in dem nun re- 
gelmässig Wechselausstellungen 
stattfinden. Eröffnet wird diese 
Reihe mit Grafik zum Thema 
«Munch und Ibsen», eine Ausstel- 
lung, die vom Munch-Museum 
Oslo übernommen werden 
konnte. Eines der Hauptziele die- 
ses Grafik-Kabinetts wird es sein, 
die bedeutenden, aber so gut wie 
unbekannten museumseigenen 
Bestände vorzustellen. Die 
Schwerpunkte der gegen 60000 
Blätter umfassenden Sammlung 
liegen bei Johann Heinrich Füssli, 
Ferdinand Hodler, Dürer und Dau- 
mier. 

Pionierarbeit - wenigstens im 
europäischen Rahmen gesehen - 
leistet das Zürcher Kunsthaus mit 
seiner Zusammenarbeit mit der 
Stiftung für Photographie. Dieser 
Körperschaft wird nun eine stän- 
dige Ausstellungsmöglichkeit zur 
Verfügung gestellt. Die Stiftung 
für Photographie widmet sich im 
Rahmen der Kunsthaus-Aktivitä- 
ten Ausstellungen, deren Rahmen 
unbegrenzt ist und zeitlich von 
den Bahnbrechern bis zu den Mei- 
stern der Gegenwart reicht. 
Selbstverständlich wird auch die 
wichtigste Aufgabe, die sie sich 
stellt, die Sicherung und Archivie- 
rung der Zeugnisse schweizeri- 
scher Photographie, ihren ausstel- 
lungsmässigen Ausdruck finden. 

Dem Vorwurf des mangelnden 
Lokalbezugs - es werde der Zür- 
cher Künstlerschaft zu wenig Auf- 
merksamkeit geschenkt - begeg- 
net das reorganisierte Kunsthaus 
mit einem permanenten Forum, in 
dem jährlich ungefähr zehn Ver- 
anstaltungen Einblicke in die lo- 
kale Kunstszene vermitteln sollen. 
Es werden hier nach der Eröff- 
nungsausstellung, die von der 
Zürcher Sektion der GSMB+K 
bestritten wird, sowohl Gruppen 
als auch einzelne Künstler vorge- 
stellt. 
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Historisches Museum Bern 
Neu zugänglich: 
Das Antikenkabinett 


Wer weiss, dass das Bernische 
Historische Museum über ein An- 
tikenkabinett verfügt? Wer kennt 
die Beziehung dieses Sammelgu- 
tes zur bernischen Geschichte? 
Im Frühjahr 1829 trat ein Ber- 
ner Regiment in den Dienst des 
Königs beider Sizilien. Stationiert 
war es in Nola, einer kleinen Stadt 
in der Nähe von Neapel. In diesen 
Jahren hatten sich die Bauern 
und Händler der Gegend einen lu- 
krativen Erwerbszweig erschlos- 
sen: den Antikenhandel. Die 
Funde stammten aus den zahlrei- 
chen umliegenden Gräbern. Auch 
die Berner Offiziere wurden von — 
der damaligen Antiken-Begeiste- 


Porträt eines athenischen 
Beamten. 3.Jh. n.Chr. 


rung erfasst: Sie beschlossen, ge- 
meinsam eine Sammlung antiker 
Gefässe zu erwerben und ihrer 
Heimatstadt zu verehren. 

1894 fand die Nola-Sammlung 
ihren endgültigen Platz im Berni- 
schen Historischen Museum. Er- 
gänzt durch andere Schenkungen 
und Erwerbungen, ist sie, 
neueingerichtet, seit Mitte Fe- 
bruar den Besuchern wieder zu- 
gänglich. 

Das Schwergewicht der Samm- 
lung bildet die griechische und 
italische Keramik, womit die 
durch die Nola-Sammlung vorge- 
gebene Richtung beibehalten 
wurde. Der Kenner wird darunter 
berühmte Stücke erkennen, etwa 
die attisch-rot-figurige Pelike mit 


der Ölkauf-Szene oder die nolani- 
sche Amphora des Oionokles-Ma- 
lers, auf der Dionysos in Gesell- 
schaft eines Silen dargestellt ist. 
Das zeitliche Spektrum der Ob- 
jekte reicht vom Neolithikum bis 
in die römische Zeit. Weitaus den 
grössten Anteil stellen die Jahr- 
hunderte um die Mitte und aus 
der 2.Hälfte des 1. Jahrtausends 
v.Chr. Nach Alter und Herkunft 
gruppiert, präsentieren sich die 
Gegenstände soweit als möglich 
in den kulturgeschichtlichen 
Ablauf eingefügt. Jedes Stück 
steht als Vertreter seiner Epoche 
und seines Herstellungsgebiets. 
Neben den genannten Hauptthe- 
men werden zwei weitere Gebiete 
in Ausschnitten dargestellt: Mün- 
zen aus Grossgriechenland und 
persische Bronzen, sogenannte 
Luristan-Bronzen. 


Kunstmuseum Bern 
Bernhard Luginbühl 

Das druckgraphische Werk 
3.März bis 2.Mai 


Der Kupferstich begleitet das 
ganze Schaffen Bernhard Lugin- 
bühls. Der Berner gehört zu den 
wenigen Künstlern der Gegen- 
wart, die regelmässig mit dem Sti- 
chel arbeiten und diese Technik 
meisterhaft beherrschen. Als 
Künstler, der Konsequenz mit Ex- 
perimentierfreudigkeit zu 
vereinen weiss, hat er sich zwar 
auch in allen übrigen gebräuchli- 
chen Reproduktionsverfahren ver- 
sucht. Wenn er immer wieder zum 
Kupferstich zurückkehrt, so des- 
halb, weil diese Technik seiner 
Persönlichkeit und seiner den 
Widerstand suchenden Arbeits- 
ethik am besten entspricht, vor al- 
lem aber, weil der Metallstich die 
ihn faszinierenden Möglichkeiten 
der Druckgrafik in besonderem 
Mass beinhaltet: Grafik bedeutet 
Luginbühl weniger Mittel zur Ver- 
vielfältigung, denn Chance, ein 
Kunstwerk verändern zu können, 
ohne das bisher Geschaffene zer- 
stören zu müssen. Eine entspre- 
chend grosse Bedeutung haben 
die Zustandsdrucke. 

Ein Thema steht im Vorder- 
grund. Das eigene plastische 
Werk. Der skizzenhafte oder plan- 
artige Charakter vieler Blätter der 
letzten Jahre könnte den Ein- 
druck erwecken, es handle sich 
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dabei um umgesetzte Entwürfe. 
Dem ist nicht so. Die Plastiken 
entstehen ohne irgendwelche 
zweidimensionale Studien. Zeich- 
nungen und Grafiken sind Ausein- 
andersetzungen mit fertigen Wer- 
ken. 


Gewerbemuseum Winterthur 
Xylon 7 
14. März bis 24. April 


Eine der Antworten auf die ent- 
subjektivierte Kunst der sechziger 
Jahre ist die Wiederentdeckung 
von Werkstoffen, die der Anony- 
mität von Materialien wie Stahl 
und Kunststoff entgegengesetzt 
sind. So haben nun die natürli- 
chen Materialien - von der Hüh- 
nerfeder zum Fell, vom Holz zum 
Stein - eine erstaunliche Aufwer- 
tung erfahren. Gleichzeitig distan- 
zieren sich mehr und mehr Künst- 
ler von den «anonymen» Druck- 
techniken wie etwa dem Sieb- 
druck und kehren zu den ur- 
sprünglichen Vervielfältigungsver- 
fahren zurück. So beschäftigen 
sich heute auch wieder Avant- 
garde-Künstler wie der Berner 
Franz Eggenschwiler mit dem 
Holzschnitt. 

Xylon 7, die siebte internatio- 
nale Triennale des Holzschnitts 
(die erste fand 1953 im Zürcher 
Kunsthaus statt) zeigt 224 Holz- 
schnitte von Künstlern aus aller 
Welt. Der Gesamteindruck dieser 
Veranstaltung ist in stärkerem 
Mass durch den traditionellen 
Holzschnitt geprägt als durch das 
experimentelle Ausloten neuer 


Burkhart Beyerle: Haus an der Mauer. 1972 
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Möglichkeiten. Die Schweiz wird 
durch Beiträge folgender Künstler 
vertreten: Fred Bauer, Hans Ru- 
dolf Bosshard, Ruth Burri, Bruno 
Gentinetta, Philippe Gigon, Ernst 
Graf, Robert Hainard, Hansueli 
Holzer, Heinz Keller, Peter Kunz, 
Karl Landolt, Rolf Naghel, Aldo 
Patocchi, Ruedi Peter, Ernst 
Ramseier, Francine Simonin, 
Hanns Studer, Willy Thaler, Mar- 
tin Thönen, Fabienne Tinguinian, 
Robert Wyss, Peter Wullimann 
und Emil Zbinden. 

Die im Januar in Freiburg eröff- 
nete Ausstellung wird im Laufe 
des Sommers auch in Deutsch- 
land (Schwetzingen und Berlin) zu 
sehen sein. 


Kunstmuseum Luzern 
7 holländische Künstler 
7.März bis 18. April 


«Einsatz Holland» ist nicht zufäl- 
lig, sowenig wie der «Einsatz Dä- 
nemark» im kommenden Herbst. 
Es geht bei diesen Ausstellungen 
darum, einen Blick in jene Länder 
zu werfen, die dank einer sehr 
fortschrittlichen sozialen Demo- 
kratie für Künstler Voraussetzun- 
gen schaffen, wie wir sie bei uns 
nicht finden. Allerdings werden 
diese Künstler oft nicht über die 
Landesgrenzen hinaus bekannt, 
denn sie sind auf die Vermitt- 
lungstätigkeit von Galerien und 
Publikationen nicht in dem Mass 
angewiesen wie ihre ausländi- 
schen Kollegen. 

Von Douwe Jan Bakker werden 
236 Bild/Wortobjekte gezeigt, die 
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Jeroen Henneman: Die Geschwindigkeit des Lichtes. Bleistift. 1974 


nicht als ein Parallel-Vokabular zu 
verstehen sind, sondern, intuitiv 
und systematisch erarbeitet, un- 
ser Sprach- und Kommunikations- 
verhalten subjektiv und assoziativ 
erweitern beziehungsweise er- 
gänzen möchten. Pieter Mol hat 
eines Nachts, um 24 Uhr, mit ent- 
sprechend geführter Kamera in 
Langzeitbelichtung mit Hilfe des 
Mondes als Lichtquelle die Worte 
/ love you «geschrieben». Das 
Mondlicht und der emotionelle In- 
halt gehen eine fragile Einheit ein. 
Jeroen Henneman beschäftigt 
sich mit Problemen der Wahrneh- 
mung und der Realität (von 
Kunst), und zwar aus einer Di- 
stanz und in einer Form, die 
solche Probleme als alltägliche 
Begebenheiten erscheinen las- 
sen. Eine seiner Zeichnungen 
zeigt beispielsweise auf einem 
einfachen grünen Klapptisch ein 
Fernglas. Weit am Meereshori- 
zont ist feiner Rauch sichtbar, in 
Verbindung mit einem nicht er- 
kennbaren Gegenstand. Pieter 
Holstein verwendet eine volks- 
tümliche Bildsprache, die sich 
vom Inhalt her, in Verbindung mit 
der Bildlegende jedoch als kom- 
plex erweist. Sein über zweihun- 
dert Grafiken umfassendes Werk 
kann als «Stundenbuch» einer im 
Bild und als Bild formulierten Phi- 
losophie verstanden werden. Rudi 
van de Wint malte seit Mitte der 
sechziger Jahre bis etwa 1974 Bil- 
der, die er bald mit Rudi, bald mit 
Jochem van de Wint signierte. 
Der Doppelidentität entsprachen 
zwei Typen von Bildwelten, bei 
denen die eine den Kommentar 
zur andern lieferte, wobei jede 
ihre volle Autonomie bewahrte. 
Heute sind die beiden Bildwelten 
ineinander verschmolzen, jedoch 


innerhalb der einzelnen Werke im- 
mer noch als solche erkennbar. 
Martin Rous arbeitet seit 12 Jah- 
ren ausschliesslich mit schwar- 
zem oder grauem Filzstift. Wenn 
die Ausgangssituation auch stets 
konstruktiv-systematischer Art 
ist, so erhält doch der Prozess der 
Ausführung - zu einem dichten 
Gewebe verbundene Linienzüge - 
im Charakter der Flächensensibili- 
sierung eine besondere Bedeu- 
tung. Rob van Koningsbruggen 
hat den Prozesscharakter in der 
Malerei wohl am stärksten voran- 
getrieben. Zwei Oberflächen wer- 
den mit nasser Farbe bestrichen 
und übereinandergeschoben. Ver- 
schiedene Momente eines sol- 
chen Vorgangs ergeben ein oft 
vielteiliges Bild. Der malerische 
Akt interessiert ihn nicht, jedoch 
das durch eine Idee bewirkte 
Spannungsfeld der Farbe in einer 
Ausführung, die indirekt und irre- 
versibel den Prozess unmittelbar 
in das Resultat mit einbezieht. 
(Auszug aus einem Text von Jean- 
Christophe Ammann) 


Kunsthaus Zürich 
Photogalerie 
Robert Frank 

Ab 1.März 


Die erste Ausstellung von Pho- 
tographien in der Photo-Galerie 
des neuen Kunsthauses in Zürich 
ist Robert Frank gewidmet, einem 
Photographen, der als Schweizer 
zur Welt kam, hier aufwuchs, 
dann Amerikaner wurde und jetzt 
in Kanada lebt. 

Die Stiftung für die Photogra- 
phie fasst das Niveau dieser er- 
sten Ausstellung als Verpflich- 
tung auf für ihre beginnende Tä- 
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tigkeit im Rahmen der nun regel- 
mässigen Photo-Ausstellungen 
im Kunsthaus. 

Robert Franks starke photogra- 


phische Aussage, die die unerbitt- 


liche Auseinandersetzung mit 
dem Menschen sucht, ist ein 

wichtiger Teil seines künstleri- 
schen Werkes. Frank versucht 
viele Wege. Seit 1959 filmt er. 

Sein Buch «The Lines of my 
Hand» vereint Wort, Bild und 
Bewegung. 

Die Ausstellung umfasst etwa 
60 Photos aus der Zeit von 1948 
bis 1958 und wurde von der Stif- 
tung für Photographie in Zu- 
sammenarbeit mit Robert Delpire, 
Paris, aufgebaut. 


Robert Frank: San Francisco. 1955 


Robert Delpire, der Verleger 
von Robert Franks erstem Buch 
«The Americans» (1958) ist seit- 
her einer seiner besten Freunde 
geblieben und gibt dieses Früh- 
jahr eine Frank-Monografie 
heraus. 


Kunsthalle Basel 
Oberlichtsaal am Steinenberg 
Urs Lüthy 

17.März bis 11. April 


Innerhalb der Tendenz, die man 
body art genannt hat - bei der der 
Künstler seinen eigenen Körper 
als Darstellungsmittel verwendet, 
ohne deswegen von der bilden- 
den Kunst in die Theatersparte 
hinüber zu wechseln -, innerhalb 
dieser Tendenz hat sich Lüthi 
(1947 in Luzern geboren, lebt in 
Zürich) als selbständiger, reich fa- 
cettierter Künstler erwiesen. 


Urs Lüthi: Selfportrait in a chair. 1975 


Seine Bilder sind Photoleinwände, 
meist mit Selbstporträts, wobei 
sich Lüthi der Möglichkeit der 
Verkleidung, Maskierung, Pose 
und des Make-ups bedient. So 
wird aus männlich weiblich, aus 
jung alt, aus alltäglich glamourös 
oder grimmig. Die Konfrontation 
mit absichtsvoll gewählten Requi- 
siten oder Umgebungen schafft 
ungewohnte Wirkungen. All das 
spielt im Raum zwischen der 
«Realität» der Photographie und 
der völligen Irrealität des Photo- 
graphierten. 


Kunsthalle Basel 
Zeichnen /Bezeichnen 
Sammlung Mia und 
Martin Visser 

Bis 4. April 


Eine der lebendigsten Sammlun- 
gen von Kunst des letzten Jahr- 
zehnts befindet sich im Hause 
von Mia und Martin Visser in Ber- 


geyk an der Südgrenze Hollands. 
Unter den Werken, welche diese 
engagierten Sammler ausgewählt 
haben, ist der Anteil der Zeich- 
nung besonders gross. Denn im 
Trend zum Konzeptuellen hat die 


Bruce Nauman: Working drawing. 1971 


Zeichnung in ihrer relativen Im- 
materialität und als Mittel zum 
Festhalten erster Einfälle, forma- 
ler Experimente, von Werkplänen 
und Entwürfen eine grosse Auf- 
wertung erfahren. Für Mia und 
Martin Visser als Sammler zählt 
darüber hinaus, dass die Vielfalt 


Weitere Ausstellungen, auf die wir zum Teil bereits 


hingewiesen haben: 


Kunsthalle Bern: Georg Baselitz. Bis 7.März 
Musee des Beaux-Arts La Chaux-de-Fonds: 


Kolos-Vary. Bis 2.Mai 


Kunstsammlung Kanton Thurgau, Frauenfeld: 
Picasso - Graphik. Bis 21.März 

Musee d’Art et d’Histoire Geneve: 

Minimal Art. Bis auf weiteres 

Musee d’Art et d’Histoire Neuchätel: 


Carl Liner. Bis 16.März 
Kunsthaus Zürich: 


Frank Kupka. Bis 14. März 


Kunstgewerbemuseum Zürich: 
Georg Gerster - Luftaufnahmen. Bis 14. März 


und Vielgestaltigkeit der Gegen- 
wartskunst als Spannungsfeld ge- 
rade in der Zeichnung besonders 
gut überblickbar wird. Der Ak- 
tionskünstler und der Maler von 
Bildern, der Entwerfer von plasti- 
schen Strukturen und der Kon- 
strukteur von Maschinen arbeiten 
hier sozusagen in der selben 
Arena. Darum schien den Leitern 
des Basler Kunstmuseums eine 
Ausstellung im Museumsrahmen 
besonders lohnend. Wie die Über- 
schau «Diagrams and Drawings», 
welche das Kunstmuseum vor 
zwei Jahren zeigte, gibt die Aus- 
stellung Gelegenheit, das Werk 
einiger der bedeutendsten Künst- 
ler besser kennenzulernen und 
sich kritisch damit auseinanderzu- 
setzen. Grössere Werkgruppen 
stammen von Beuys, Penck, De 
Maria, Nauman, LeWitt, Darbo- 
ven, Panamarenko, Carel Visser 
und Christo. Vertreten sind auch 
Kelly, Twombly, Agnes Martin, 
Andre, Judd, Morris, Marden, 
Long, Dibbets und andere. 


Zusammengestellt 
von Peter Killer, Ochlenberg 


Photonachweis 


S.4 links: Giedeon Lewin, 
New York 

5.4 Mitte und rechts: 

D. James Dee, New York 

S.6 rechts: G. Kühnel, Nürnberg 
S.11: Foto Goertz, München 
S.13 links: Walter Dräyer, 
Zürich 

S.64-73: Louisiana-Museum, 
Humlebaek 

5.79 oben: Henri Cartier- 
Bresson, Paris 
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Zu diesem Heft 


Kopenhagen ist eine Kunststadt erster Ordnung, und 
wer ihre Sammlungen in Augenschein nehmen will, muss 
sich Zeit nehmen; denn nicht weniger als vierundvierzig 
Kunstinstitute zählt der offizielle Museumsführer auf! 

Von dieser erstaunlichen Mannigfaltigkeit wird der 
Betrachter dieses Heftes wenig zu spüren bekommen. Es 
beschränkt sich auf die in Kopenhagen präsente däni- 
sche Kunst und innerhalb dieser auf drei zeitlich engbe- 
grenzte Perioden: das sogenannte Goldene Zeitalter, das 
die erste Hälfte des 19. Jahrhunderts betrifft; das Schaf- 
fen des grossen, ausserhalb Dänemarks noch kaum 
bekannten Gebrauchskünstlers Thorvald Bindesboll 
(1846-1908); und abschliessend auf die Tätigkeit der zur 
coBRA-Bewegung gehörenden dänischen Maler und Pla- 
stiker in der ersten Nachkriegszeit. 

So willkürlich diese Auswahl zuerst erscheinen mag - 
sie erhält ihre Berechtigung dadurch, dass sie auf jene 
drei Höhepunkte des dänischen Kunstschaffens hin- 
weist, die dieses über eine bloss lokale Bedeutung hinaus- 
führten. Wobei Bedeutung mit internationaler Anerken- 
nung nicht unbedingt kongruent sein muss. Denn einzig 
Thorvaldsen errang jenen Ruhm, der seinem jüngeren 
Zeitgenossen Christen Kobke so gut zugestanden hätte 
wie Constable, Corot oder C.D. Friedrich. Was Thorvald 
Bindesboll betrifft, so gehört er zu den erstaunlichsten 
Erscheinungen der Kunst um 1900 und wird nur deshalb 
in der einschlägigen Literatur übergangen, weil er dem 
internationalen Art Nouveau einen mit nichts anderem 
zu vergleichenden Stil entgegensetzte, der weit über 
seine Epoche hinauswies. Die dänischen coBrA-Maler 
und -Plastiker endlich werden zwar im Zusammenhang 
mit dieser Bewegung stets genannt, gelangen aber aus 
rein geografischen Gründen hierzulande seltener zur 
Anschauung als ihre holländischen und belgischen Mit- 
strebenden. 

Wenn von Kopenhagen als Kunststadt die Rede ist, 
muss auch auf ihr eminent musisches Gesamtklima hin- 
gewiesen werden. Die vielen Museen und Sammlungen 
werden nicht nur mit vorbildlicher Sorgfalt und Kenner- 
schaft instand gehalten - sie sind auch geistig-soziale 
Zentren, in denen das Leben spürbar pulst. Das gilt nicht 
nur für das Thorvaldsen-Museum, das eine nationale An- 
gelegenheit im schönsten Sinne des Wortes ist, sondern 
auch für die Ny Carlsberg Glyptotek, das Statens Mu- 
seum for Kunst, Louisiana und andere Institute. Und die 
Hirschsprungske Samling ist eine Art Gute Stube Däne- 
marks, wo man mit dem Besten und Feinsten auf du und 
du ist. Ganz abgesehen davon, dass der von Museum zu 
Museum Wandernde auf Schritt und Tritt von selten 
schönen Architekturdenkmälern begleitet wird. 

Wir danken Manuel Gasser dafür, dass er die Gestal- 
tung dieses Heftes übernommen hat und freuen uns, ihn 
auch als Autor des Mai-Heftes ankündigen zu können, 
das die sizilianische Stadt Palermo zum Thema haben 
wird. Die Red. 


Dänische 
Kunst 


in Kopenhagen 


Bertel Thorvaldsen: Kopf des «Hirtenknaben» 


Aufnahmen von Franco Cianetti 
Mit Beiträgen von 
Marianne Ertberg Pedersen, Bjarne Jornzs, 
Gunnar Jespersen, Eigil H.Brünniche 
und Manuel Gasser 


Klassizistische Architektur in Kopenhagen 


Von Bjarne Jernss 


Im 16. und 17. Jahrhundert richtete 
sich die dänische Architektur nach 
holländischen und deutschen Vor- 
bildern aus. Auch in der ersten 
Hälfte des Dix-huitieme machten 
sich diese Einflüsse noch geltend, 
doch wurden sie nun zusehends 
von französischen überlagert. Nach 
1750 beherrschte dann der französi- 
sche Geschmack das Feld, und aus 
Frankreich gelangten auch die frü- 
hesten klassizistischen Tendenzen 
nach Dänemark. Ihre Träger waren 
der Bildhauer Jacques-Francois-Jo- 
seph Saly und der Architekt Nicolas 
Henri Jardin, die beide von Frederik 
V. nach Kopenhagen berufen wur- 
den. Saly schuf das Reiterstandbild 
des Königs auf dem Amalienborg- 
Platz und Jardin eines der frühesten 
klassizistischen Interieurs im Roko- 
koschloss Amalienborg. 

Saly sowohl als Jardin lehrten an 
der Kgl. Kunstakademie und führ- 
ten ihre Schüler in die Prinzipien 
des Klassizismus ein. So wurde Ko- 
penhagen zu einem Brennpunkt 
eines Stils, der hier seine Vorherr- 
schaft bis tief ins 19. Jahrhundert 
hinein behaupten sollte. 

Jardins Schüler C.F. Harsdorff 
setzte die elegante Bauweise seines 
Meisters fort und gab der Stadt 
durch öffentliche und private Bau- 
ten ihr Gepräge. Sein Einfluss war 


um so grösser, als er nach der gros- 
sen Feuersbrunst von 1775 beauf- 
tragt wurde, alle Neubauten zu be- 
gutachten. Er schuf ganze Quar- 
tiere, die sich durch harmonische 
Einheitlichkeit und durch eine auf 
Weiss und Grau abgestimmte 
Farbgebung auszeichneten. Einige 
von ihnen sind glücklicherweise bis 
heute erhalten geblieben. 

Als Harsdorff 1799 starb, wurde 
sein Schüler C.F. Hansen Hofarchi- 
tekt und während der nächsten vier 
Jahrzehnte mit allen wichtigen Bau- 
ten beauftragt. 

Hansens Klassizismus ist von 
Ernst und einer gewissen Schwerfäl- 
ligkeit gekennzeichnet; er zeigt 
deutlich den Einfluss der französi- 
schen «Revolutionsarchitekten» 
vom Schlage eines C.N. Ledoux. 

Hansen zog für seine Bauten oft 
den andern grossen Klassizisten 
Dänemarks, Bertel Thorvaldsen, 
bei. Dieser schuf mehrere Reliefs für 
das Stadtschloss Christiansborg, so 
eine Version seines Alexander-Frie- 
ses. Problematischer war die Zu- 
sammenarbeit der beiden an der 
Liebfrauenkirche. Thorvaldsen er- 
hielt dort den Auftrag für die Stand- 
bilder Christi und der zwölf Apostel, 
die ın Nischen des Mittelschiffs un- 
tergebracht werden sollten. Er 
machte die Statuen aber absichtlich 


so gross, dass sie nicht in die Ni- 
schen passten, so dass diese zuge- 

mauert werden mussten... 
In den dreissiger Jahren des 19. 
Jahrhunderts machte sich in Kopen- 
Fortsetzung auf Seite 74 


Christian Frederik Hansen (1756-1845): 
Fassade des alten Stadthauses von Kopen- 
hagen. Feder und Wasserfarben. 55 x 89cm 
Kopenhagen, Thorvaldsens Museum 

In den Jahren kurz vor und nach 1800 wurden 
ganze Quartiere Kopenhagens durch Brände und 
durch das Bombardement der britischen Flotte 
zerstört. Der damals auf der Höhe seines Schaf- 
fens stehende Architekt C.F. Hansen wurde des- 
halb mit öffentlichen Aufträgen überhäuft. Unter 
anderem baute er das Schloss Christiansborg, die 
Liebfrauenkirche und das Stadthaus, das heute als 
Amtsgericht dient. Die Pläne für das letztere ent- 
standen 1799 bis 1803, der Bau wurde 1806 been- 
det. Den hier gezeigten Aufriss zeichnete Hansen 
vermutlich nachträglich als Huldigungsgeschenk 
für Bertel Thorvaldsen. 


Gustav Friedrich Hetsch (1788-1864): >» 
Entwurf für eine Glyptothek. 1834 
Feder und Wasserfarben. 65 x 49 cm 
Kopenhagen, Kunstforeningen 

1834 schrieb der Kopenhagener Kunstverein 
(Kunstforeningen) einen Wettbewerb für eine 
Glyptothek aus, bei welchem der in Deutschland 
geborene Architekt G.F. Hetsch den ersten Preis 
errang. Hetsch stammte aus Stuttgart, hatte aber 
seine künstlerische Ausbildung ım Atelier des 
grossen dänischen Klassizisten C.F. Hansen ge- 
nossen und wird Jeshalb der dänischen Schule 
zugerechnet. Mit seinem hier abgebildeten Ent- 
wurf ging Hetsch von den Fundamenten der 
Friedrichskirche aus, deren Bau in den Anfängen 
steckengeblieben war. Seine Glyptothek - die 
auch den künstlerischen Nachlass Thorvaldsens 
behausen sollte - wurde indessen nicht ausge- 
führt; an ihrer Stelle steht heute die in den neun- 
ziger Jahren entstandene Friedrichskirche. 
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Thorvaldsen und die Dänen 


«Danmarks Stolthed» - «Däne- 
marks Stolz» wurde Bertel Thor- 
valdsen von seinen Landsleuten ge- 
nannt, und ganz Europa war sich in 
seiner Bewunderung einig. Solange 
Antonio Canova lebte, hatte er den 
Rang des Ersten mit diesem zu tei- 
len; nach des Italieners Ableben 
kannte er keinen Rivalen mehr. 

Wenn Canovas Ruhm am hell- 
sten in seinem Vaterland, in Frank- 
reich und in England strahlte, so 
fand Thorvaldsen ausserhalb Däne- 
marks in Russland, Polen und 
Deutschland den lebhaftesten Zu- 
spruch; aber auch englische Samm- 
ler waren ihm zugetan. 

Canova war 13 Jahre älter als 
Thorvaldsen, und dieser Alters- 
unterschied machte sich in ihrem 
Werk bemerkbar: der Italiener 
hatte noch den Ausklang des Ro- 
koko erlebt und gehörte selber zu 
den Begründern des Klassizismus; 
der Däne hingegen hatte die Prinzi- 
pien des neuen Stils bereits auf der 
Akademie in sich aufgenommen. 

Bertel Thorvaldsen, der sich in 
Italien den Vornamen Alberto gab, 
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Von Bjarne Jornss 


wurde 1770 in Kopenhagen gebo- 
ren. Sein Vater war Bildschnitzer; 
von ihm lernte der Junge die An- 
fangsgründe seiner Kunst. Schon 
als Elfjähriger bezog er die Kgl. 
Kunstakademie. Er durchlief deren 
Klassen und erwarb 1793 die Gold- 
medaille, die mit einem Reisestipen- 
dium verbunden war. Das gab ihm 
die Möglichkeit, nach Rom zu rei- 
sen und sich dort für sechs Jahre an- 
zusiedeln. 

Thorvaldsen trat seinen römi- 
schen Aufenthalt erst 1797 an. Er 
spürte bald, dass das künstlerische 
Klima der Stadt seiner Entwicklung 
günstig war und dass er dort mehr 
und bedeutendere Auftraggeber zu 
gewärtigen hatte als im provinziel- 
len Kopenhagen. 1803 erhielt er die 
Bestellung für einen «Jason»; an- 
dere folgten bald darauf. Das er- 
möglichte ihm, auch nach Erschöp- 
fung des Stipendiums in Rom zu 
bleiben. Sein Aufenthalt sollte, nur 
von einer Reise nach Dänemark 
1819 bis 1820 unterbrochen, etwas 
über vierzig Jahre dauern. 

Während seiner Römerzeit war 


5 


BE 


Thorvaldsen mit Aufträgen öffentli- 
cher und privater Natur überhäuft. 
In vielen Fällen lieferte er lediglich 
ein Gipsmodell, das dann von ande- 
rer Hand für den Bronzeguss oder 
in Stein ausgeführt wurde; so auch 
im Falle des Löwen von Luzern, 
den Lucas Ahorn aus dem Felsen 
schlug. Er schuf Denkmäler für 
Warschau, München, Stuttgart und 
Mainz und das Grabmal für Pius 
VI. in der Peterskirche. 
Thorvaldsens Erfolg und Ruhm 
machten ihn in seiner Heimat äus- 
serst populär, und des öfteren 
wurde er aufgefordert, in seine Hei- 
mat zurückzukehren. Immer ohne 
Erfolg. Er war ein eigensinniger 
Mann, der sich nichts einreden liess. 
Immerhin schuf er einige seiner 
Hauptwerke für Kopenhagen. So 
die Standbilder Christi und der 
zwölf Apostel und das Giebelrelief 
mit der Predigt Johannes’ des Täu- 
fers für die Liebfrauenkirche. Aber 
auch diese Arbeiten entstanden in 
Rom. Seine Treue zu Rom ent- 
sprang nicht nur seiner Vorliebe für 
diese Stadt, sondern auch dem Um- 


Michael Gottlieb Bindesboll (1800-1856): 
Der Innenhof von Thorvaldsens Museum 
mit dem Grab des Bildhauers. 1839-1848 

Die Pläne des Architekten M.G. Bindesboll für 
ein Thorvaldsen-Museum entstanden 1837 in 
Rom; 1839 wurde der Bau begonnen. Thorvald- 
sen, der 1844 starb, sah sein Museum schon unter 
Dach und Fach; er scheint sein Einverständnis 
dazu gegeben zu haben, dass er im Ehrenhof be- 
stattet werde. Die Fresken an den Innenwänden 
zeigen Putten bei einem Pferderennen und man- 
cherlei Pflanzen und Bäume; die Palmen erinnern 
an Thorvaldsens römische Schaffenszeit, die 
mehr als vierzig Jahre dauerte. 


Bertel Thorvaldsen (1770-1844): > 
Hylas wird von den Quellnymphen betört 
1833. Marmor. 68 x 109,5 cm 
Das Relief gehört wie alle in diesem 
Heft abgebildeten Werke des Bildhauers 
dem Thorvaldsen-Museum in Kopenhagen 

Das Motiv des Argonauten Hylas, der beim 
Wasserschöpfen von den Nymphen gefangen, be- 
tört und zu Tode gebracht wurde, hat Thorvald- 
sen während langer Zeit beschäftigt: Schon kurz 
nach 1800 hat er es zeichnend, aber erst Jahr- 
zehnte später plastisch gestaltet. «Hylas und die 
Nymphen» unterscheidet sich insofern von den 
andern Reliefs Thorvaldsens, als die Darstellung 
in verschiedenen Plänen angelegt ist, während 
sonst alle Figuren auf derselben Ebene und vor 
einem planen Hintergrund erscheinen. 


stand, dass er hier die von ihm benö- 
tigten Hilfskräfte fand. Er beschäf- 
tigte eine ganze Anzahl von Bild- 
hauern und Steinmetzen; sie arbei- 
teten in seinem grossen Atelier un- 
weit der Piazza Barberini, das da- 
mals zu den grossen Sehenswürdig- 
keiten Roms zählte. 

Die Rolle Thorvaldsens in der rö- 
mischen Gesellschaft war einzigar- 
tig. Er war der Mittelpunkt der gros- 
sen deutsch-dänischen Künstlerko- 
lonie in den vier ersten Jahrzehnten 
des 19. Jahrhunderts. Da er kein 
eigenes Haus führte, sondern in der 
Via Sistina als Untermieter lebte 
und es die andern Künstler meist 
ebenso hielten, traf man sich in 
Osterien und Kaffeehäusern. 

Thorvaldsen war unter den jun- 
gen dänischen Künstlern Roms 
höchst beliebt. Sie suchten bei ihm 
Rat und Hilfe, und er erwarb viele 
ihrer Werke. Denn dank seinen 
grossen Aufträgen war Thorvald- 
sen ein wohlhabender Mann, der 
sich das Sammeln antiker und zeit- 
genössischer Kunst leisten konnte. 

Sein bedeutender Kunstbesitz 


rief viele Erbanwärter auf den Plan, 
und obgleich es immer mehr oder 
weniger ausgemacht war, dass seine 
Sammlungen einmal Kopenhagen 
gehören sollten, trugen sich Rom, 
München und Stuttgart mit dem 
Plan eines Thorvaldsen-Museums. 
Mag sein, dass hinter diesen Plänen 
Thorvaldsen selber stand, der auf 
diese Weise den langsamen Dänen 
Beine machen wollte... 

Schliesslich entschloss man sich 
1837 in Kopenhagen, ein Thorvald- 
sen-Museum zu gründen. 

1838 zog Thorvaldsen dann im 
Triumph in seine Vaterstadt ein. Er 
wurde als Nationalheld empfangen, 
und man bot alles auf, um ihn in Ko- 
penhagen festzuhalten. Der Siebzig- 
Jährige gönnte sich keine Musse, be- 
hielt sogar sein römisches Atelier 
bei und kehrte im Winter 1841/42 
noch einmal an den Tiber zurück. 
Sein in Dänemark entstandenes 
Spätwerk zeigt kein Erlahmen der 
Schaffens- und Gestaltungskraft, 
aber einen deutlichen Hang zum 
Weichen und Anmutigen. Er starb 
plötzlich am 24. März 1844 während 


einer Vorstellung des Hoftheaters 
und wurde mit königlichem Ge- 
pränge begraben. Das ganze Volk 
erwies ihm die letzte Ehre und be- 
wies vier Jahre danach den gleichen 
Enthusiasmus bei der Eröffnung des 
Thorvaldsen-Museums. 


Thorvaldsen nimmt in Dänemark 
denselben Rang ein wie Hans Chri- 
stian Andersen. Der letztere bewun- 
derte den Bildhauer als einen, der es, 
wie er selber, aus bescheidensten 
Anfängen zu Weltruhm gebracht 
hatte. Nach Thorvaldsens Tod und 
bis gegen Ende des Jahrhunderts be- 
wahrte sein Ruhm seinen Glanz, 
blieb seine Kunst richtungweisend; 
erst der Einfluss der französischen 
Kunst des fin-de-siecle brachte die 
Wende. Seine Kunstauffassung fand 
während Jahrzehnten weder Ver- 
ständnis noch Echo. Erst die 
Wiederentdeckung des Klassizis- 
mus und das erneute Interesse an 
der figurativen Kunst gab Thorvald- 
sen in neuester Zeit den ihm gebüh- 
renden Rang eines grossen Künst- 
lers zurück. 
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= Bertel Thorvaldsen: Adonis. 1837/38 


Feder und Bleistift. 12x 8cm 

Das Blatt steht für Thorvaldsens spontanen 
Zeichenstil. Mit wenigen Federstrichen umreisst 
er Gesicht und Gestalt. Die Darstellung des zur 
Jagd ausziehenden Adonis war für ein Relief im 
Palazzo Torlonia in Rom bestimmt, das nie ausge- 
führt wurde. 


Bertel Thorvaldsen: 
Hirtin mit einem Amoretten-Nest 
1831. Marmor. 60 x 60cm 

In einer langen Werkfolge befasste sich Thor- 
valdsen mit dem Liebesgott und seinen Helfern, 
den Amoretten. Auf diesem Relief sendet ein Hir- 
tenmädchen einen geflügelten Liebesboten aus, 
während sich seine Gesellen in ein Nest kuscheln. 
Als Vorbild diente dem Bildhauer ein pompejani- 
sches Wandbild im Nationalmuseum zu Neapel. 
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Bertel Thorvaldsen: Pan lehrt einen [\ 
kleinen Satyr die Rohrflöte blasen 
1831. Marmor. 46,5 x 78,5 cm 


Bertel Thorvaldsen: 
Zeichnung zum Pan-Satyr-Relief 
Feder über Kreide. 49 x 64cm 

Das Pan-Satyr-Motiv hat Thorvaldsen schon 
früh beschäftigt; denn zwischen der hier gezeig- 
ten Zeichnung und dem 1831 ausgeführten Relief 
liegen zehn, wenn nicht gar zwanzig Jahre. Die 
Gegenüberstellung der beiden Werke erhellt den 
Arbeitsprozess des Künstlers: Er fixiert eirien 
Bildeinfall rasch und frei, um ihn dann stark zu 
vereinfachen, wenn er ihn in Marmor überträgt. 
Dabei geht allerdings von der Unmittelbarkeit 
des ersten Entwurfs einiges verloren. 


Bertel Thorvaldsen: Hirtenknabe > 
Modelliert 1817. Marmor. H. 148 cm 

Der «Hirtenknabe» gehörte von jeher zu Thor- 
valdsens populärsten Werken; in seinen Römer 
Ateliers wurde das Werk mehrere Male in Mar- 
mor ausgeführt. Die hier gezeigte Fassung ent- 
stand in den Jahren 1822 bıs 1825 als Auftrag des 
Hamburger Kaufmanns C.F. Donner und wurde 
später vom Thorvaldsen-Museum erworben. 


1-4 Bertel Thorvaldsen: Merkur. 1818 
Gipsentwurf für die Ausführung 
in Marmor. H.52 cm 
Thorvaldsen schenkte diesen Entwurf zu sei- 
nem «Merkur» dem Komponisten Felix Mendels- 
sohn-Bartholdy. 


= Bertel Thorvaldsen: Merkur 

Modelliert 1818. Marmor. H. 174,5 cm 

Der Gott wird indem Augenblick gezeigt,da er 
mit seiner Hirtenflöte den Riesen Argus einge- 
schläfert hat und zum Schwert greift, um den 
Hundertäugigen zu töten. Der «Merkur» zählt zu 
den wenigen Werken Thorvaldsens, die eine Fi- 
gur in Aktion zeigen; die weitaus meisten seiner 
Gestalten stellen sich im Zustand völligen Ausge- 
ruhtseins dar. 


Bertel Thorvaldsen: Venus 
Modelliert 1813-1816. Marmor. H. 161 cm 

Mit seiner «Venus» kam Thorvaldsen dem anti- 
ken Schönheitsideal so nahe wie selten. Er zeigt 
die Göttin mit dem goldenen Apfel, den sie so- 
eben als Schönheitspreis vom Königssohn Paris 
erhalten hat; Gliederspiel und Haltung erinnern 
an die Venus-Darstellungen, denen Thorvaldsen 
in den Antikensammlungen Roms begegnet ist. 
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Bertel Thorvaldsen: 
Porträtbüste der Erbprinzessin Caroline 
1819. Gipsentwurf für die Ausführung 
in Marmor. H.72cm 

Während seines Aufenthalts in Kopenhagen im 
Winter 1819/20 modellierte Thorvaldsen eine 
ganze Reihe von Porträtbüsten der Königsfami- 
lie. Caroline war die Tochter Frederiks VI.; sie 
heiratete später den Prinzen Ferdinand. Thor- 
valdsen war ein Porträtist von hohen Graden, der 
es verstand, Idealisierung ohne Vernachlässigung 
der Ähnlichkeit zu verwirklichen. 


Bertel Thorvaldsen: Amor und Psyche 
Modelliert um 1807. Marmor. H. 134,5 cm 
Thorvaldsens Amor-und-Psyche-Gruppe unter- 
scheidet sich in der Auffassung sowohl von der 
antiken im Kapitolinischen Museum als auch von 
derjenigen Canovas aufs entschiedenste. Sie zeigt 
die jungen Liebenden im Zustand harmonischen 
Ausgeruhtseins, versunken in den Anblick der 
Nektarschale, durch die Psyche Unsterblichkeit 
erringen wird. 
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Bertel Thorvaldsen: Porträtstatue 
des Grafen Wlodzimierz Potocki 
1821. Gipsentwurf für die Ausführung 
in Marmor. H.215cm 

Thorvaldsen erhielt den Auftrag für dieses Por- 
trät während seiner Reise in Polen im Jahr 1820. 
Es wurde in Marmor ausgeführt und 1832 in der 
Kathedrale auf dem Wawel zu Krakau aufge- 
stellt. Der polnische Graf ist als antiker Held mit 
idealisierter Porträtähnlichkeit dargestellt. 


Bertel Thorvaldsen: > 
Ganymed mit dem Adler Jupiters 
Modelliert 1817. Marmor. H. 93,5 cm 

Ganymed, der schöne, von einem Adler auf den 
Olymp entführte Knabe, wurde von Thorvaldsen 
mehrere Male dargestellt, so 1804 und 1816 in der 
Ausübung seines Mundschenkenamtes. Auch das 
Motiv «Ganymed mit dem Adler» wurde mehr als 
einmal und in verschiedenen Formaten ausge- 
führt. Die Fassung in Thorvaldsens Museum 
zeichnet sich durch besondere Feinheit der Mar- 
morbehandlung aus; sie stammt von des Künst- 
lers eigener Hand. 
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Das Goldene Zeitalter der dänischen Malerei 


Die dänische Kunst gelangte zu 
Weltruhm durch den Bildhauer Ber- 
tel Thorvaldsen; wenn jene Episode 
der dänischen Malerei, die man als 
ihr Goldenes Zeitalter bezeichnet, 
zeitlich mit Thorvaldsens Schaf- 
fensjahren zusammenfällt, so ist das 
mehr als ein Zufall: Es gab zwischen 
dem zu Rom in Glanz und Gloria 
residierenden Bildhauer und sei- 
nen dort angesiedelten malenden 
Landsleuten die mannigfachsten 
und fruchtbarsten Beziehungen. In 
der geistigen Haltung hingegen un- 
terscheidet sich das Werk des einen 
von dem der andern aufs gründlich- 
ste, und man hat immer wieder 
Mühe, sich zu vergegenwärtigen, 
dass die lebensnahe, lebensfreund- 
liche Landschafts- und Porträtmale- 
rei der Eckersberg, Kobke, Lund- 
bye, Bendz, Hansen, Roed und 
Skovgaard in denselben Jahren ent- 
standen ist wie Thorvaldsens pathe- 
tisches Statuenvolk. 

Auch mit der gleichzeitigen euro- 
päischen Malerei hat das Goldene 
Zeitalter nur lose Zusammenhänge. 
Zwar drängt sich unverzüglich der 
Vergleich mit Caspar David Fried- 
rich auf, und das um so mehr, als die- 
ser jaan der Kopenhagener Akade- 
mie studiert hatte. Er verliess Däne- 
mark jedoch Jahre bevor hier der 
Kunstfrühling anbrach, und eine 
spätere Wechselwirkung zwischen 
dem Deutschen und den Dänen 
wäre allenfalls über den mit beiden 
Parteien verhängten norwegischen 
Landschaftsmaler J.C. Dahl denk- 
bar. Doch steht diese Frage for- 
schungsmässig noch offen. 

Ein zweiter sich aufdrängender 
Vergleich betrifft die beiden bedeu- 
tendsten Landschafter der Epoche, 
John Constable und J.-B.C. Corot, 
doch kann hier von einer gegenseiti- 
gen Kenntnisnahme, geschweige 
denn von einer Beeinflussung in der 
einen oder andern Richtung nicht 
die Rede sein. Und was endlich die 
Verwandtschaft der Malerei des 
Goldenen Zeitalters mit derjenigen 
des deutschen und österreichischen 
Biedermeiers angeht, so betrifft sie 
lediglich Ausserlichkeiten wie so- 
ziale Funktion und Themenwahl. 
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Von Manuel Gasser 


Wir müssen uns also damit abfin- 
den, das Goldene Zeitalter als einen 
Glücksfall zu betrachten, dessen 
kunstgeschichtliche Einordnung ge- 
ringen Gewinn abwirft, den auszu- 
kosten hingegen zu den erlesensten 
Kunstgenüssen gehört. 

Seine Geschichte ist schnell er- 
zählt; denn sie reduziert sich im 
Grunde auf ein Lehrer-Schüler-Ver- 
hältnis der glücklichsten Art. Der 
Lehrer hiess Christoffer Wilhelm 
Eckersberg. Seine Familie stammte 
aus dem damals dänischen Schles- 
wig, wo er 1783 geboren wurde. Mit 
zwanzig kam er nach Kopenhagen 
und bezog 1809 die Kgl. Akademie, 
wandte sich aber schon im darauf- 
folgenden Jahr nach Paris, wo er 
Schüler von J.-L. David wurde. Es 
folgten drei römische Jahre, dann 
kehrte Eckersberg nach Kopenha- 
gen zurück und wurde 1818 Profes- 
sor an der Kgl. Akademie. Damit be- 
gann eine Lehrtätigkeit, die sich 
während fünfunddreissig Jahren 
aufs fruchtbarste auswirken sollte. 

Eckersbergs pädagogische und 
schöpferische Fähigkeiten hielten 
sich die Waage, und es ist schwer zu 
sagen, ob die dänische Malerei die- 
sen oder jenen mehr verdankt. So- 
viel steht indessen fest, dass sich 
sein Einfluss auf dem Gebiet der 
Landschaftsmalerei am entschei- 
dendsten auswirkte. Hier blieb er 
auch als Maler bis ins hohe Alter 
hinein schöpferisch, gewann seine 
Kunst durch die Zusammenarbeit 
mit der jüngeren Generation an Fri- 
sche und Unmittelbarkeit. 

Eckersbergs begabtester Schüler 
war der um siebenundzwanzig 
Jahre jüngere Christen Kobke. Aus 
heutiger Sicht gesehen überragt 
Kobke seinen Lehrer sowohl als 
seine Mitstrebenden um erkleckli- 
ches; den Zeitgenossen und ihm sel- 
ber wurde sein Genie nicht bewusst. 

Wie Kobke waren auch alle an- 
dern im folgenden Bildteil präsen- 
ten Maler Eckersberg-Schüler; eine 
Ausnahme macht lediglich der Por- 
trätmaler Christian Albrecht Jen- 
sen, dessen Werk sich aber harmo- 
nisch in das Schaffen seiner däni- 
schen Zeitgenossen einfügt. 


Die Malerei, die diese Schule her- 
vorbrachte, zeichnet sich fürs erste 
durch Schlichtheit aus. Durch eine 
Schlichtheit aber, die mit Einfalt 
nichts zu tun hat. Sie war ein Protest 
gegen die sentimentale und ver- 
schnörkelte Kunst des 18. Jahrhun- 
derts; ein Protest auch gegen die 
ausländischen Einflüsse, die die dä- 
nische Malerei seit der Akademie- 
Gründung Anno 1754 beherrscht 
hatten. Und wie hätte man seine 
Eigenständigkeit besser beweisen 
können als durch die Darstellung 
des einheimischen Menschenschla- 
ges, dem neben vielen andern löbli- 
chen Eigenschaften eine gewisse 
Schlichtheit nicht abzusprechen 
ist? Und erst die dänische Land- 
schaft! Man hatte sie nur abzuma- 
len, wie sie ist: mässig bewegt, win- 
dig und auch wieder schlicht, um 
dem Pittoresken des Dixhuitieme et- 
was verblüffend Neues, ganz und 
gar Eigenständiges entgegenzuset- 
zen. 

Wäre die Malerei des Goldenen 
Zeitalters aber nichts weiter als 
schlicht - sie vermöchte uns nicht in 
jenem hohen Masse zu beschäftigen 
und zu faszinieren, in dem das tat- 
sächlich der Fall ist. Nun verhält es 
sich aber so, dass die zwischen 1820 
und der Jahrhundertmitte tätigen 
dänischen Maler einen ganz ausge- 
sprochenen Sinn für das Aparte an 
den Tag legten und dass ihre Bilder 
einen besonderen, ja einzigartigen 
Reiz aus der Spannung beziehen, 
die aus dem Zusammentreffen von 
Schlichtheit und Apartheit sich er- 
gibt. 

Man kann für diese Apartheit 
kein besseres Beispiel anführen als 
das rote Etui auf Kobkes Porträt 
des Landschaftsmalers Frederik 
Seodring. Deckt man diesen winzi- 
gen roten Fleck ab, so verliert das 
Bild seinen Zauber; er spielt darin 
die Rolle des petit pan de mur jaune 
auf Vermeers «Ansicht von Delft». 

Aber auch der Kunstgriff 
Kobkes, den leicht aus dem Lot ge- 
ratenen Pfeilern und Wänden des 
Dominneren von Aarhus die starre 
Gerade der Lüsterkette entgegen- 
zustellen, gehört zu diesen Apart- 


heiten. Oder der Umstand, dass wir 
nie wissen werden, was für ein Bild 
die drei Personen auf dem Gruppen- 
porträt von Wilhelm Bendz be- 
trachten; die dem «Pantherjäger» 
übergestülpte Schiffermütze auf 
Lundbyes Atelier-Zeichnung; das 
halbverdeckte Gesicht auf Eckers- 
bergs Rückenakt - der reizvollen, 
halbversteckten und dabei doch raf- 
finiert zur Geltung gebrachten Ein- 
fälle ist kein Ende. Ja, selbst die Bild- 


formate machen das spannende 
Spiel von Schlichtheit und Apart- 


heit mit: Abgesehen von D.C. 
Bluncks Osterien-Bild und Jensens 
Dahl-Porträt sind die in diesem Heft 
gezeigten Malereien und Zeichnun- 
gen weniger als zwei Spannen hoch 
oder breit, und auch das berühmte- 
ste Bild des Goldenen Zeitalters, 
Kobkes Sodring-Bildnis, misst nur 
gerade vierzig mal sechsunddreissig 
Zentimeter. 


Christoffer Wilhelm Eckersberg (1783-1853): 
Die römische Kirche S.Maria in Aracoeli 
1813/16. Ol auf Leinwand. 32,5 x 36,5 cm 
Kopenhagen, Statens Museum for Kunst 
Eckersberg hat während seines römischen Auf- 
enthalts eine Reihe von Stadtlandschaften ge- 
malt, die noch deutlich den Einfluss der italieni- 
schen Vedutenmaler zeigen, durch Lichtführung 
und Luftperspektive aber bereits die Landschafts- 
kunst des neuen Jahrhunderts ankünden. Wie sehr 
sich Eckersberg später vom Pittoresken zu lösen 
vermochte, zeigt der Vergleich des Aracoeli-Bild- 
chens mit der zwei Jahrzehnte darauf entstande- 
nen Trekroners Batteri auf Seite 38 dieses Heftes. 
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Ditlev Conrad Blunck (1798-1854): 
Dänische Künstler in der Österia 
La Gensola in Trastevere. 1837 
Ol auf Leinwand. 74,5 x 99,5 cm 
Kopenhagen, Thorvaldsens Museum 

Während der ersten vier Jahrzehnte des 19. 
Jahrhunderts war Bertel Thorvaldsen die zentrale 
Figur der in Rom lebenden dänischen Künstler. 
Alle bewunderten ihn, und er wiederum kaufte 
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und sammelte die Werke der Jungen. Auf Bluncks 
Bild sitzt der Bildhauer vorne rechts; seine Tisch- 
genossen sind Ernst Meyer, D.C. Blunck und 
Jorgen Sonne. Unter der Tür steht Constantin 
Hansen, auf der linken Tischseite unterhält sich 
der Architekt M.G. Bindesboll mit dem Kellner, 
während sich der Maler Wilhelm Marstrand über 
seine Schulter lehnt. Links vom Kellner zeichnet 
Albert Küchler eine Gruppe Italiener. 


Christoffer Wilhelm Eckersberg: Porträt B 
der Anna Maria v.Uhden, geborenen Magnani 
1814. Ol auf Leinwand. 31 x 21,5 cm 
Kopenhagen, Den Hirschsprungske Samling 
Anna Maria Magnani war die Geliebte Bertel 
Thorvaldsens und die Mutter seiner Kinder. Ek- 
kersberg malte ihr Porträt im selben Jahr 1814, in 
welchem sein berühmtes Bildnis Thorvaldsens 
entstand. In beiden Werken erkennt man den Ein- 
fluss von Eckersbergs Lehrmeister J.-L. David, 
und auch der Vergleich mit Ingres liegt nicht fern. 
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Christoffer Wilhelm Eckersberg: 
Blick von der Kunstakademie auf 
Schloss Charlottenborg. 1845 
Feder, laviert.22x 21cm 
Kopenhagen, Den Kgl. Kobberstiksamling 

In seiner Eigenschaft als Professor für Frei- 
lichtmalerei und Perspektive an der Kgl. Kunst- 
akademie hatte Eckersberg Wohnrecht auf 
Schloss Charlottenborg, wo diese Schule seit ih- 
rer Gründung im Jahre 1754 untergebracht war. 
Dort entstand dieses Blatt, das für die zugleich 
wirklichkeitsgetreue und poesievolle Zeichen- 
kunst des Goldenen Zeitalters steht. 


36 


a U uam 


res 


y 


" 
>M 

Mt 
= Y 


Christoffer Wilhelm Eckersberg: > 
Junges Mädchen vor dem Spiegel 
Um 1837. Ol auf Leinwand. 32,5 x 25,5 cm 
Kopenhagen, Den Hirschsprungske Samling 

Seit ihrer Gründung und fast siebzig Jahre lang 
waren an der Kgl. Kunstakademie auf Charlotten- 
borg nur männliche Modelle zugelassen. Erst Ek- 
kersberg brach 1822 mit dieser Tradition. Er war 
indessen einer der ganz wenigen Maler des Gol- 
denen Zeitalters, die mit dem Porträt oder der 
Aktdarstellung dem schönen Geschlecht huldig- 
ten. 


WEBER WET. oo. 


j 
} 
% 


Christoffer Wilhelm Eckersberg: 

Blick von der Trekroners Batteri 

auf Kopenhagen. 1836 

Ol auf Leinwand. 21,5 x 30,5 cm 

Kopenhagen, Den Hirschsprungske Samling 
Schon früh führte Eckersberg die Schüler sei- 

ner Malklasse in die Kopenhagen umgebende 

Landschaft hinaus. Auf diesen Ausflügen entstand 

eine Reihe von kleinformatigen, vor dem Motiv 
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gemalten Bildern, die heute als kostbarste Zeug- 
nisse des Goldenen Zeitalters geschätzt werden. 
Hier vergisst Eckersberg seine professorale Vor- 
liebe für Komposition und Perspektive, seine 
sonst deutlich von der Zeichnung bestimmte Mal- 
weise; hier kommt er an Frische und Unmittelbar- 
keit an die schönsten Landschaftsdarstellungen 
seiner Schüler Kobke und Lundbye heran. 


Christoffer Wilhelm Eckersberg: 
Die Töchter des Künstlers an einem Fenster 
des Schlosses Charlottenborg. 1852 
Bleistift und Feder, laviert. 27,5 x 23cm 
Kopenhagen, Den Kgl. Kobberstiksamling 

Auch diese Zeichnung entstand wie das Blatt 
auf Seite 36 in Eckersbergs Amtswohnung auf 
Schloss Charlottenborg. Sie entstand ein Jahr vor 
seinem Ableben und zeigt seine beiden Töchter. 
Das Motiv der im Gegenlicht und in Rückenan- 
sicht dargestellten Figuren war zu jener Zeit 
nicht nur bei den dänischen Künstlern populär. 
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4 Christen Kobke (1810-1848): 

Inneres des Doms zu Aarhus. 1830 
Ol auf Leinwand. 48,5 x 34 cm 
Kopenhagen, Statens Museum for Kunst 

Kobke war nur gerade zwanzig Jahre alt, als er 
dieses Meisterwerk malte. Alle seine Vorzüge 
sind hier bereits präsent, und das Gelingen ist um 
so bewunderungswürdiger, wenn man weiss, das 
Kobke die niederländischen Vorbilder, die einem 
bei der Betrachtung seines Dom-Inneren einfal- 
len, nicht kennen konnte: In den dänischen Kunst- 
sammlungen waren zu seiner Zeit weder Sandre- 
dam noch ein anderer Meister des holländischen 
Kirchen-Interieurs vorhanden. 


Christen Kobke: Schloss Frederiksborg 
von J@gerbakken aus gesehen. 1835 
Ol auf Papier. 21,5 x 33cm 
Kopenhagen, Den Hirschsprungske Samling 
Kobke hat Schloss Frederiksborg und seine 
Nebenbauten des öfteren, zu verschiedenen Ta- 
ges- und Jahreszeiten, bald in Gross- und dann 
wieder in Kleinformat gemalt und gezeichnet. 
Diese Studie bringt die ihm eigene Verquickung 
von kühler Objektivität mit poetischer Verklä- 
rung aufs schönste zum Ausdruck; auch dem Ver- 
gleich der Landschaftskunst Kobkes mit derjeni- 
gen seines Zeitgenossen Caspar David Friedrich 
ist dieses Werk dienlich. 
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1 Christen Kobke: Porträt 


des Bildhauers Hermann Ernst Freund 
1838. Bleistift. 43,5 x 26,5 cm 
Kopenhagen, Den Hirschsprungske Samling 

Die Zeichnung diente als Vorstudie für Kobkes 
Bildnis H.E. Freunds. Der hier im Arbeitshabit 
dargestellte Bildhauer hatte Mühe, sich gegen die 
Konkurrenz des 16 Jahre älteren Thorvaldsen zu 
behaupten, und schlug sich mit Aufträgen für Por- 
trätbüsten und Grabsteine durch. Er dekorierte 
sein Haus im pompejanischen Stil und entwarf 
Möbel im griechischen Geschmack. Einer seiner 
Klismos-Stühle ist auf der Zeichnung sichtbar. 


Christen Kobke: Porträt 

des Landschaftsmalers Frederik Sodring 

1832. Ol auf Leinwand. 40 x 36 cm 

Kopenhagen, Den Hirschsprungske Samling 
Dieses Bildnis gilt mit Recht als das Meister- 

werk Christen Kobkes und des Goldenen Zeital- 

tersüberhaupt. In Pinselschrift, Lichtführung, Bild- 

erfindung, Komposition und physiognomischer 

Einfühlung ist der Zweiundzwanzigjährige gleich 

gross als Porträtist wie als souveräner Beherr- 

scher der Innenraum-Malerei. 
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Wilhelm Bendz: 


Das Blaue Zimmer 


Kommentar Seite 46 
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Vorangehende Doppelseite: 


Wilhelm Bendz (1804-1832): 

Das Blaue Zimmer. Interieur mitden 

Brüdern des Künstlers. Um 1830 

Ol auf Leinwand. 32,5 x 48 cm 

Kopenhagen, Den Hirschsprungske Samling 
Wenige Maler des Goldenen Zeitalters brach- 

ten es zu hohen Jahren, drei der besten aber star- 

ben vor der Lebensmitte: Christen Kobke mit 38, 

J. Th. Lundbye mit 30 und Wilhelm Bendz, der Ma- 
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ler des «Blauen Zimmers» mit 28. Er zählte zu den 
begabtesten und auch eigenwilligsten Schülern 
des grossen Lehrers C.W. Eckersberg. Nachdem 
er mit dem «Blauen Zimmer», dem auf Seite 55 
wiedergegebenen Familienporträt und einigen 
andern Interieurs mit Personen in die vorderste 
Reihe seiner Mitstrebenden gelangt war, fuhr er 
nach Süden und hielt sich zuerst ein Jahr in Mün- 
chen auf; kaum hatte er italienischen Boden be- 
treten, starb er. 
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Johan Thomas Lundbye (1818-1848): 

Hohlweg bei Frederiksverk. 1837 

Ölauf Karton. 22x 25cm 

Kopenhagen, Statens Museum for Kunst 
Lundbye kommt mit seinen kleinformatigen 

Ansichten aus Seeland den apartesten Landschaf- 

ten Kobkes gleich. Dass er wie dieser in der Blüte 

seiner Jahre dahin musste, macht beider Todes- 

jahr 1848 zum tragischen Datum des Goldenen 

Zeitaltersder dänischen Malerei. 
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Johan Thomas Lundbye: Im Atelier 
des Bildhauers J.A. Jerichau in Rom. 1845 
Feder und Wasserfarben. 21 x 18cm 
Kopenhagen, Den Kgl. Kobberstiksamling 
Lundbye kam 1845 nach Rom, und einer seiner 
ersten Besuche galt dem Atelier seines Freundes 
Jens Adolph Jerichau (1816-1883) in der Via Mar- 
gutta. Hier sah er Jerichaus jüngstes Werk, den 
«Pantherjäger», kurz vor der Vollendung. Seine 
Zeichnung zeigt einen Gehilfen des Bildhauers in 
Rückenansicht. 


47 


Peter Christian Skovgaard (1817-1875): 
Ein Haferfeld bei Vejby. 1843 
Ol auf Leinwand. 25,5 x 28,5 cm 
Kopenhagen, Statens Museum for Kunst 
Eckersberg hatte eine Schule der Landschafts- 
malerei begründet, die klassische Komposition 
und exakte Naturbeobachtung gleich streng 
nahm. Zu ihrer höchsten Blüte gelangte die däni- 
sche Landschaftskunst aber erst durch die auf Ek- 
kersberg folgende Generation der Kobke, Lund- 
bye und Skovgaard. Diese machten den sponta- 
nen Naturausschnitt, der in Eckersbergs (Euvre 
zu den Ausnahmen zählt, zu ihrem Hauptanlie- 
gen. 
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Peter Christian Skovgaard: > 
Landschaft in Skaritso. 1844 
Bleistift, laviert. 36,5 x 26 cm 
Kopenhagen, Den Kgl. Kobberstiksamling 

Mit der einzigen Ausnahme des Porträtisten 
C.A. Jensen waren die Maler des Goldenen Zeit- 
alters auch Zeichner von hohen Graden; wer sich 
mit diesem Kunstgebiet vertraut machen will, tut 
darum gut daran, auch die reichen Bestände der 
Kgl. Kupferstichsammlung im Statens Museum 
for Kunst in Augenschein zu nehmen, wo dieses 
schöne Blatt von P.Ch. Skovgaard aufbewahrt 
wird. 
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Christian Albrecht Jensen (17 
Porträt des Peter Magens. 1831 
Ol auf Leinwand. 22,5 x 18cm 
Kopenhagen, Den Hirschsprungske Samling 
Neben Eckersberg und Kobke ist C.A. Jensen 
der begabteste und fruchtbarste Porträtist des 
Goldenen Zeitalters. Das Bildnis war sein alleini- 
ges Anliegen, die spontane, unter Verzicht auf 
zeichnerische Vorstudien auf die Leinwand ge- 
setzte Malerei sein einziges Aussagemittel. Seine 
besten Werke entstanden in den zwanziger und 


-1870): 


dreissiger Jahren, aber noch 1858 hat er mit dem 
Bildnis des Pastors A.G. Rudelbach eines der 
glanzvollsten Porträts der dänischen Kunst ge- 
schaffen. Auch die bedeutendste Darstellung 
Hans Christian Andersens, der im Haus des Dich- 
ters in Odense zu sehen ist, stammt von seiner 
Hand. Jensen nimmt in der Geschichte des Golde- 
nen Zeitalters insofern eine Sonderstellung ein, 
als er als einziger der jüngeren Generation nicht 
zu den Schülern von C.W. Eckersberg gehört. 


Christian Albrecht Jensen: 
Porträt des norwegischen Landschafts- 
malers Johan Christian Clausen Dahl 
1842. Ol auf Leinwand. 63,5 x 52,5 cm 
Kopenhagen, Den Hirschsprungske Samling 

Eine Kernfrage der nordischen Kunstge- 
schichte ist unseres Wissens noch nie mit der ihr 
zukommenden Gründlichkeit behandelt worden: 
die Wechselwirkung zwischen dem Norweger 


J.C. Dahl, dem Deutschen C.D. Friedrich und den 
dänischen Landschaftern des Goldenen Zeital- 
ters. Dahl, fünf Jahre jünger als Eckersberg, vier- 
zehn Jahre nach Friedrich geboren, befreundete 
sich 1818 mit dem letzteren und war von 1823 an 
dessen Hausgenosse in Dresden; das Statens Mu- 
seum for Kunst in Kopenhagen besitzt eine Reihe 
von bedeutenden Landschaften Dahls. 


Jorgen Roed (1808-1888): 
Die Domkirche in Ribe. 1836 (?) 
Ol auf Leinwand. 30 x 38 cm 
Kopenhagen, Statens Museum for Kunst 

In den dreissiger Jahren des 19. Jahrhunderts 
begannen sich die jungen dänischen Maler für 
die Architektur der Vergangenheit zu interessie- 
ren. Sie wurden angeregt einerseits durch Eckers- 
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berg, der in Rom Veduten antiker und späterer 
Bauwerke gemalt hatte, anderseits durch den 
Kunstgeschichtler N.L. Hogen, der sich mit däni- 
schen Altertümern befasste und an der Kgl. 
Kunstakademie unterrichtete. «Die Domkirche in 
Ribe» gehört zu den vollkommensten Werken 
Roeds und der dänischen Architekturmalerei 
überhaupt. 


Constantin Hansen (1804-1880): 

Der sogenannte Ceres-Tempel in Paestum 

1838. Ol auf Papier, auf 

Leinwand aufgeklebt. 29 x 30 cm 

Kopenhagen, Statens Museum for Kunst 
Constantin Hansen war der Sohn des Porträt- 

malers Hans Hansen und begann seine Laufbahn 

als Student der Architektur; diese war dann, auch 

als er sich der Malerei zuwandte, sein hauptsächli- 

ches Anliegen. Er hielt sich neun Jahre in Rom 

auf, und seine Veduten aus dieser Stadt, ihrer 

Umgebung und aus Paestum gehören zu den be- 

kanntesten und beliebtesten Werken des Golde- 

nen Zeitalters. 
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Joachim Ferdinand Richardt (1819-1895): 
Malklasse in der Kgl. Kunstakademie 
auf Schloss Charlottenborg. Um 1839 
Ol auf Leinwand. 42x 47 cm 
Kopenhagen, Thorvaldsens Museum 

Der Malunterricht an der Charlottenborger 
Akademie begann mit dem Zeichnen nach Gips- 
abgüssen und ging dann zum Aktstudium und zu 
der Beschäftigung mit sogenannten Charakter- 
modellen über. Auf Richardts Bild sieht man die 
Kunstschüler beim Zeichnen und Malen eines al- 
ten Mannes. Der Maler machte später Karriere in 
den Vereinigten Staaten und starb dort 1895. 
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Wilhelm Bendz: Familienbildnis. 1823 
Ol auf Leinwand. 44 x 39,5 cm 
Kopenhagen, Kunstforeningen 

Dieses liebenswürdige Gruppenbild ist ein 
Frühwerk des Malers: Er schuf es mit neunzehn 
Jahren. Dargestellt sind der junge Handelsherr 
Michael Raffenberg, seine Braut und seine künf- 
tige Schwiegermutter. Stimmung und Farbge- 
bung machen das Bildchen zu einem bezeichnen- 
den Werk des Goldenen Zeitalters, an dem sich 
die Übereinstimmungen mit dem und die Unter- 
schiede vom deutschen Biedermeier ablesen las- 
sen. 
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Thorvald Bindesboll 1846-1908 


Dänemarks grosser Gebrauchskünstler zur Zeit des Art Nouveau 


«Ein Künstler hat überhaupt keine 
Richtung! Andere rühmen sich, 
einer Richtung anzugehören, und 
nennen sich «Männer des Durch- 
bruchs;, diese Zierpuppen. Was soll 
durchgebrochen werden? Sie zeich- 
nen und malen, so wie sie es tun, 
weil sie nicht anders zeichnen kön- 
nen. Liegt ein «Durchbruch» darin? 
Ich zeichne, mehr kann ich nicht 
tun. Haben es die Menschen gern, 
dann ist es gut; haben sie es nicht 
gern, dann ist es schade, aber dann 
lässt sich - verdammt nochmal: - 
nichts daran ändern, denn ich kann 
nicht anders zeichnen.» 

Dieser Ausspruch stammt vom 
grössten dänischen Gebrauchs- 
künstler seiner Epoche, Thorvald 
Bindesbell; er ist einem Interview 
entnommen, das Bindesboll anläss- 
lich seiner ersten Ausstellung im 
Dänischen Kunstindustrimuseum 
Anno 1898 gab. Hier wurde das Pu- 
blikum zum erstenmal in umfassen- 
der Weise mit einem Dekorations- 
stil konfrontiert, den Bindesbeoll seit 
Mitte der achtziger Jahre entwik- 
kelt hatte und der bis etwa 1920 das 
dänische Kunstgewerbe bestimmte. 

Als gegen Ende des Jahrhunderts 
überall eine Erneuerung der dekora- 
tiven Künste einsetzte, hatte Bin- 
desboll seine persönliche Formen- 
sprache schon so stark ausgeprägt, 
dass der internationale Art Nou- 
veau keinen Einfluss auf sie gewann. 

In seinem Aufsatz über das däni- 
sche Kunsthandwerk auf der Pari- 
ser Weltausstellung 1900 schreibt 
Julius Meier-Graefe in der Zeit- 
schrift «Dekorative Kunst», dass 
Dänemark in der vordersten Reihe 
stehe. Und das dank Bindesbeoll, den 
er, ohne dem einen oder andern den 
Vorzug zu geben, neben Van de 
Velde stellt. 

Thorvald Bindesboll war der 
Sohn des berühmten Architekten 
M.G. Bindesboll, der unter anderem 
das Thorvaldsen-Museum gebaut 
hat. Auch der Sohn studierte Archi- 
tektur und machte 1876 das Ab- 
schlussexamen an der Kgl. Akade- 
mie in Kopenhagen. Er erhielt in der 
Folge nur selten Aufträge; die weni- 
gen Bauten aber, die er ausgeführt 
hat, beweisen, dass seine Begabung 
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Von Marianne Ertberg Pedersen 


Thorvald Bindesbell: 
Platte aus gebranntem Ton. 1886 
Ornament und Rand blau, Grund braun 
Gebrannt in der Töpferei Untterslev 
bei Kopenhagen. D.27 cm 

Um 1880 herum beginnt sich Bindesboll mit 
Keramik zu befassen und findet dabei nach eini- 
gem Tasten sehr schnell seinen eigenen, unver- 
wechselbaren Stil, der in dieser Platte seine erste 
gültige Ausprägung gefunden hat. 


für die Architektur ebenso stark und 
originell war wie diejenige für die 
dekorativen Künste. Der Grund für 
seine geringe Bautätigkeit dürfte 
darin gelegen haben, dass er die 
einem Bauherrn gegenüber erfor- 
derliche Geduld nicht aufbrachte. 

Seine gebrauchskünstlerische Tä- 
tigkeit begann Bindesbell in den frü- 
hen sechziger Jahren mit Stickerei- 
vorlagen. Da er seine Entwürfe im- 
mer datierte, lässt sich seine stilisti- 
sche Entwicklung Schritt für Schritt 
verfolgen. Sie führt vom sogenann- 
ten pompejanischen Stil, den sein 
Vater pflegte, über Eindrücke aus 
den verschiedensten Ländern und 
Epochen bis zur Begegnung mit der 
japanischen Kunst um das Jahr 
1885. Es ist aber bezeichnend für die 
geistige Haltung Bindesbells, dass 
er sich in diesen Jahren des Suchens 
und Tastens nie dazu herbeiliess, hi- 
storische Ornamente einfach zu ko- 
pieren; vielmehr wusste er sich das 
Vergangene oder Exotische anzu- 
verwandeln und in seine ganz per- 
sönliche Formensprache umzugies- 
sen. 

Um 1880 begann Bindesbell mit 
der Dekoration keramischer Plat- 
ten, aber erst 1883 machte er die 


Töpferei zu seinem Hauptanliegen. 
Damals tat er sich mit den Maler- 
freunden Joakim Skovgaard (1856 
bis 1933) und August Jerndorff 
(1846-1906) zusammen, und ge- 
meinsam führten sie ihre Entwürfe 
in der Werkstatt von Johann Wall- 
mann in UÜtterslev bei Kopenhagen 
aus. Die Keramiken, die Bindesbeoll 
damals selbständig oder gemeinsam 
mit seinen Freunden entwarf, sind 
noch der Tradition verhaftet und 
zeigen Ähnlichkeiten mit seinen 


gleichzeitigen Stickereimustern. 
Schon bald aber brach er mit der 
Vergangenheit und entwickelte 


einen abstrakten Stil, der allenfalls 
an pflanzliche oder wolkenähnliche 
Gebilde erinnert und im übrigen mit 
freien und kühnen Pinselstrichen 
die Fläche aufteilt und beherrscht. 
Den Höhepunkt seiner stilistischen 
Entwicklung erreichte er dann um 
1887 mit jenen grossen Tonvasen, 
von denen das auf Seite 63 abgebil- 
dete Exemplar einen Begriff gibt. 

In der Folge dehnte Bindesboll 
seine Tätigkeit auf alle nur denkba- 
ren Gebiete des Kunsthandwerks 
aus: Schmuck, Tafelsilber und an- 
dere Metallarbeiten, Möbel, Buch- 
kunst und Textilien. Gültige Zeug- 
nisse dieser ausgebreiteten und 
auch zahlenmässig bedeutenden 
Aktivität besitzt das Kunstindustri- 
museum in Kopenhagen, wo auch 
der weitaus grösste Teil des zeich- 
nerischen Nachlasses von Thorvald 
Bindesboll aufbewahrt wird. 

Eine Anekdote, die der Meister- 
buchbinder Anker Kyster überlie- 
ferte, zeigt, in wie hohem Masse der 
dekorative Stil Bindesbolls seiner 
Zeit voraus war: Dänemark hatte an 
die Pariser Exposition des Arts De- 
coratifs von 1925 entgegen den Teil- 
nahmebestimmungen, die nur le- 
bende Künstler berücksichtigt wis- 
sen wollten, auch Entwürfe von 
Thorvald Bindesbell eingeschickt. 
Mehrere bedeutende Firmen Frank- 
reichs erfragten daraufhin die 
Adresse des Künstlers beim däni- 
schen Komitee, im Glauben, ein 
grosses, junges Talent entdeckt zu 
haben. Mit Bedauern wurde ihnen 
mitgeteilt, dass der «Mann der Zu- 
kunft» schon 1908 gestorben sei... 
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Thorvald Bindesboll (1846-1908): 
Blaues Sofakissen mit Applikationen 
in Grün und rotgelber Plattstickerei 
Nach 1890.50 x 50 cm 
Wie alle im Folgenden gezeigten Werke 
von Th. Bindesbell im Besitz des 
Kunstindustrimuseums, Kopenhagen 

1873 eröffnete Bindesbolls Schwester Johanne 
zusammen mit Kristiane, der Tochter des Malers 
Constantin Hansen, ein Stickereigeschäft; dort 
wurden Arbeiten nach Entwürfen von Bindesbell 
und Hansen von den beiden Frauen eigenhändig 
ausgeführt und verkauft. 
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 Thorvald Bindesbeoll: 


Entwurf für eine Schreibmappe 
1894. Tusche auf Papier. 39,5 x 30 cm 

Diese Zeichnung steht Bindesbolls buchkünst- 
lerischen Arbeiten nahe, mit denen er an der 
Weltausstellung 1893 in Chicago und an der inter- 
nationalen Buchausstellung in Paris 1894 Aufse- 
hen erregte. 


Thorvald Bindesboll: 
Gitter aus Schmiedeeisen und patiniertem 
Messing. Entwurf 1903, Ausführung durch 
C.Amundin um 1905. 82 x 98 cm 

Das Kunstindustrimuseum besitzt zwei Gitter 
nach Entwürfen von Th. Bindesbell; das hier ab- 
gebildete war vermutlich für ein Grabmal be- 
stimmt. Bindesboll schuf eine Reihe von Grabmä- 
lern, mit denen er seine Begabung für das Ge- 
samtkunstwerk bewies. 
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Thorvald Bindesbell: 
Silbernes Tafelgerät. Von links nach 
rechts: Dessertgabel, 1902, Ausführung 
von Holger Kyster in Kolding; Dessert- 
löffel, 1902, Ausführung wie die folgen- 
den Stücke von Peter Hertz, Kopenhagen; 
Fischlöffel, 1907; Löffel und Gabel, 1902 

Es handelt sich um Teile eines Silberbestecks, 
das für den Hausgebrauch des Künstlers be- 
stimmt war und sein Monogramm trägt. Bin- 
desbell schuf auch Silberschmuck, Gürtelschnal- 
len, Broschen und Manschettenknöpfe mit ba- 
rock schwellenden, wolkenähnlichen Formen. 
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Thorvald Bindesboll: Silberbecher > 
1901. Ausführung durch A.Michelsen, 
Kopenhagen. H.9,5 cm 

Kurz vor 1900 begann Bindesboll silbernes Ge- 
rät für den kgl. Hofjuwelier A.Michelsen zu ent- 
werfen. Zuweilen zeichnete er direkt auf das Sil- 
ber und überwachte die Ausführung in der Werk- 
statt des Silberschmieds. 


Thorvald Bindesbell: 
Platte aus gebranntem Ton. 1901 
Grund schwarz, Ritz-Ornamente weiss 
Ausführung unter Aufsicht des Künstlers 
in der Töpferei G.Eifrig in Valby 
bei Kopenhagen. D.44 cm 

Bindesboll hatte keine Schüler, gewann aber 
nach 1900 den Maler und Keramiker Svend Ham- 
mershoi (1873-1948) als Mitarbeiter. Diesem 
wurde gelegentlich - so auch bei der hier gezeig- 
ten Platte - die Ausführung der keramischen Ar- 
beiten übertragen, doch hatte er sich streng an 
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den Entwurf Bindesbells zu halten. Hammershei 
beschreibt in seinem 1918 erschienenen Werk 
über die Keramik Bindesbolls den Arbeitsprozess 
folgendermassen: «Es wurde eine Pause nach der 
Vorzeichnung gemacht. Diese legte man auf die 
nasse Tonplatte und pauste sie mit Hilfe eines 
Modellierholzes leicht durch; dann wurden die 
Konturen kräftig nachgezogen. Bindesboll über- 
wachte die Arbeit und korrigierte die Ritzzeich- 
nung. Nachdem die Platte angetrocknet war, 
wurde die farbige Glasur mit fächerförmigen Pin- 
seln aufgetragen.» 


Thorvald Bindesbell: > 
Vase aus gebranntem Ton. Um 1893 
Farben schwarz und weiss, Ausführung 
in der Töpferei G.Eifrig in Valby 
bei Kopenhagen. H.57,4 cm 

Zwischen 1887 und 1890 schuf Bindesboll vor 
allem Vasen, die nach seinen Entwürfen in der 
Töpferei von G.Eifrig in Valby geformt und deko- 
riert wurden. 1904 gab er seine keramische Tätig- 
keit auf. 
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CO von COBRA 


Die sieben dänischen Vertreter der COBRA-Bewegung 
im Louisiana-Museum in Humlebzk bei Kopenhagen 


Von Gunnar Jespersen 


Vorbemerkung der Redaktion 

Im Jahre 1948 gründeten dänische, belgische und hol- 
ländische Maler, Plastiker und Schriftsteller eine Bewe- 
gung, die sie nach den Anfangsbuchstaben ihrer Haupt- 
städte COpenhagen, BRuxelles und Amsterdam coBRA 
tauften. Als erste, deutlich profilierte Gruppe der Nach- 
kriegszeit und als Vorläuferin der amerikanisch-euro- 
päischen Schulen der fünfziger und sechziger Jahre 
spielte coBRA in der jüngsten Kunstgeschichte eine ent- 
scheidende Rolle. Ausser den Holländern Karel Appel, 
Lucebert, Constant und Anton Rooskens und den Bel- 


giern Corneille und Pierre Alechinsky sind auch sämt- 
liche cosrA-Dänen im Louisiana-Museum präsent, das 
nur 44 Eisenbahnminuten von Kopenhagen entfernt bei 
der Ortschaft Humlebzk liegt. Wir zeigen hier je ein 
Werk dieser sechs Maler und Plastiker sowie eine Ar- 
beit von Robert Jacobsen, der cosrA während einiger 
Zeit freundschaftlich und tätig verbunden war. Gunnar 
Jespersen stellt das Louisiana-Museum, das nicht nur 
seinem Bestande nach, sondern auch architektonisch 
und regiemässig zu den mustergültigen Heimstätten 
moderner Kunst zählt, im folgenden kurz vor. 


Louisiana 


Das Louisiana-Museum für Mo- 
derne Kunst liegt in Humlebak auf 
Seeland, direkt am @resund. Der 
Name hat nichts mit dem amerikani- 
schen Südstaat zu tun, sondern mit 
dem merkwürdigen Umstand, dass 
dieser Landsitz aus dem vorigen 
Jahrhundert von dessen adligem 
Bauherrn nach seiner ersten, seiner 
zweiten und seiner dritten Frau be- 
nannt wurde. Alle hiessen Louise. 
Als Louisiana 1958 eingeweiht 
wurde, rechnete man mit einer jähr- 
lichen Besucherzahl von 40000. Das 
war ein Irrtum: 200000 kamen, und 
in den 18 Jahren seines Bestehens 
haben 3,5 Millionen Menschen das 
Louisiana-Museum besucht. Auch 
wenn diese Zahl nicht bedeutet, 
dass % der Bevölkerung Dänemarks 
das Museum gesehen haben, be- 
weist sie doch das grosse Interesse 
für das Museum und die hier gezeig- 
ten Kunstwerke. Seit der Eröffnung 
des Louisiana-Museums kann man 
nicht mehr behaupten, dass Kunst 
nur ein Anliegen der wenigen sei. 
Das Museum hat dazu beigetragen, 
die Barrieren abzubauen, welche 
früher die Kultur der Elite umgaben. 


Kein «Fürstliches Museum» 


Die langen, pavillonartigen Bauten, 
die den Park umrahmen, die mass- 
vollen Proportionen der Räume, die 
Kiefernholzdecken, die Klinkerfuss- 
böden und die weissgetünchten Zie- 
gelwände erinnern an den Stil des 
Einfamilienhauses, wie ihn dänische 


64 


Architekten seit langem bevorzu- 
gen. 

Die beiden dänischen Architek- 
ten Jorgen Bo und Vilhelm Wohlert 
arbeiten mit Raumgrössen und Bau- 
stoffen, die ihnen vom Wohnhaus- 
bau vertraut sind, und gerade diese 
Vertrautheit gibt den Räumen ihre 
massvolle und intime Qualität. Sitzt 
der Betrachter in einem von Borge 
Mogensen, dem bekannten Möbel- 
architekten, entworfenen Stuhl, fin- 
det er sich in einer Umgebung, die 
ihm von seinem eigenen Wohnstil 
her vertraut ist, und dieses Gefühl 


Henry Heerup: 
Plakat für die coBrA-Ausstellung 1966 
im Louisiana-Museum 


verkürzt den geistigen Abstand zum 
Bild an der Wand. 

Im Louisiana-Museum spürt man 
überhaupt nicht jene Distanz, 
welche die alten, fürstlichen Mu- 
seen Europas kennzeichnet, wo der 
Abstand zwischen Kunst und Be- 
trachter an der Höhe der Säulen 
und der Länge der Säle zu ermessen 
ist. Im Museum in Humlebzk soll 
der Besucher nicht von der Umge- 
bung beeindruckt werden, sondern 
mit ihr ins Gespräch kommen, und 
diese Anpassung an den Zeitstil gibt 
ihm ein Gefühl der Unbeschwert- 
heit. 

Man kann die Architektur unauf- 
dringlich nennen, aber ganz selbst- 
los ist sie nicht. Auch das Louisiana- 
Museum hat seine Inszenierung. 
Das Milieu hält sich zurück, aber es 
macht sich bemerkbar; es umgibt 
uns andauernd und wirkt angenehm 
anregend. Die Architekten sorgen 
dafür, dass wir auf dem Rundgang 
durch die wechselnden Raumgrös- 
sen in Atem gehalten werden. Auf 
einen schmalen Gang folgt ein brei- 
ter Saal, und um die nächste Ecke 
erwartet uns ein neues Raumerleb- 
nis: Hier ist inden Abhang ein hoher 
Ausstellungsraum hineingebaut, der 
sich zum Teich hin öffnet. 

Im Museum wechseln ausserdem 
offene Säle mit Seitenlicht und ge- 
schlossene Räume mit Oberlicht 
oder Laternenlicht, und das Spiel 
von Raum und Licht wird zum anre- 
genden Erlebnis. Dauernd geschieht 
etwas, während der Besucher durch 

Fortsetzung auf Seite 68 


Ejler Bille: 
Weiss, blau, grün, rot dominant. 1960 
Ol auf Leinwand. 82 x 75cm 

Ejler Bille wurde 1910 in Odder geboren. 
1930/31 Studium an der Kunstgewerbeschule in 
Kopenhagen. 1932 Bildhauerunterricht an der 
Akademie in Kopenhagen. 1948 Anschluss an die 
CoBRA-Bewegung, Teilnahme an der Biennale in 
Venedig. 1960 Eckersberg-Medaille. 1962 Rom- 
Stipendium. 1965 Vorstandsmitglied der Jütländi- 
schen Kunstakademie in Aarhus. Zahlreiche 
kunsttheoretische Schriften und Aufsätze. 
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Robert Jacobsen: Tabacco 
1954. Eisen. H.76cm 

Robert Jacobsen wurde 1912 in Kopenhagen 
geboren. Autodidakt. 1947 Übersiedlung nach Pa- 
ris. 1962 Lehrer an der Akademie der bildenden 
Künste in München. 1966 Vertreter Dänemarks 
an der Biennale in Venedig. Lebt in Montfermeil 
bei Paris und in Kopenhagen. Robert Jacobsen 
war nie coBrRA-Mitglied, stand aber der Bewegung 
seitihren Anfängen nahe. 


Egill Jacobsen: Blaue Maske. 1943 > 
Ol auf Leinwand. 98x 71cm 

Egill Jacobsen wurde 1910 in Kopenhagen ge- 
boren. 1932/33 Studium an der Kgl. Kunstakade- 
mie in Kopenhagen. 1934 erste Reise nach Paris, 
entscheidende Eindrücke durch das Werk Picas- 
sos. 1948 Anschluss an die cosra-Bewegung. 1959 
Teilnahme an der Biennale in Venedig. 1959 Pro- 
fessor an der Kgl. Kunstakademie in Kopenha- 
gen. 1960 Retrospektiv-Ausstellung in Kopenha- 
gen. 
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den Jahren 1948 bis 1951 grosse 
Bedeutung für die europäische 
Kunst hatte. 

Aber das Louisiana-Museum be- 
gnügt sich nicht damit, die eigene 
Sammlung zu zeigen. Mit durch- 
schnittlich acht Ausstellungen im 
Jahr wird das Interesse des Publi- 
kums wachgehalten. In den acht- 
zehn Jahren seines Bestehens hat 
das Louisiana-Museum der däni- 
schen Öffentlichkeit durch 150 Aus- 
stellungen eine Begegnung mit die- 
sem widerspruchsvollen Phänomen 
ermöglicht, das wir Kunst der Neu- 
zeit nennen. 

Der Direktor des Museums, 
Knud W. Jensen, hat sein Programm 
in einigen kurzen Sätzen so formu- 
liert: «Unser Ziel ist, den Rahmen 
für vielfältige Erlebnisse zu schaffen 
und darüber hinaus Material für 
eine Würdigung unserer Zeit vorzu- 
legen.» 


Henry Heerup: Das Fruchtbarkeitshorn 
1935. Granit. H.75 cm 

Henry Heerup wurde 1907 in Frederiksberg ge- 
boren. 1927-1932 Studium an der Kgl. Kunstaka- 
demie in Kopenhagen, erste Arbeiten als Bild- 
hauer und Maler. 1934 Mitglied der dänischen 
Künstlergruppe «Linien». 1948 Anschluss an die 
CcoBRA-Bewegung, Auseinandersetzung mit skan- 
dinavischer Volkskunst und nordischer Archäolo- 
gie. 1962 Teilnahme an der Biennale in Venedig. 
1963 Retrospektiv-Ausstellung in der Maison du 
Danmark in Paris. 1967 Verleihung der Thorvald- 
sen-Medaille. 
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Carl-Henning Pedersen: 
Bildin Rot und Blau. 1942 
Ol auf Leinwand. 99 x 89 cm 

Carl-Henning Pedersen wurde 1913 in Kopen- 
hagen geboren. 1933 erste Beschäftigung mit Ma- 
lerei unter dem Einfluss von Else Alfelt, seiner 
späteren Frau. 1948 Anschluss an die COBRA- 
Bewegung. 1950 erste Retrospektiv-Ausstellung 
in Kopenhagen. 1960 Nationaler Guggenheim- 
Preis. 1962 Teilnahme an der Biennale in Venedig. 
1962 Thorvaldsen-Medaille. 1969 Henrik-Stef- 
fens-Preis; aus diesem Anlass Ausstellung in der 
Kunsthalle Kiel. 


Erik Thommesen: Frau. 1960 > 
Eichenholz. H. 150 cm 

Erik Thommesen wurde 1916 in Kopenhagen 
geboren. Autodidakt. 1945 Mitglied der däni- 
schen Künstlergruppe «Die Herbstausstellung». 
1948 Anschluss an die cosrAa-Bewegung. 1947 und 
1957 Retrospektiv-Ausstellungen in Kopenhagen. 
1965 Vertreter Dänemarks an der Biennale in Ve- 
nedig. 
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= Asger Jorn: Das Doppelgesicht. 1960 
Ol auf Leinwand. 116 x 89cm 


Asger Jorn wurde 1914 in Vejrum geboren. Ge- 


burtsname Asger Oluf Jörgensen. 1930-1935 Aus- 
bildung als Lehrer und Schuldienst; erste Malver- 
suche. 1936/37 Studium in Paris. Jorn arbeitet in 
den Ateliers von Fernand Leger und Le Corbu- 
sier. 1939-1945 gibt er während der deutschen Be- 
setzung die Untergrund-Zeitschrift «Land of 
Folk» heraus. 1947/48 Reisen in Frankreich, Hol- 
land und Belgien, Arbeitsaufenthalt auf Djerba/ 


Tunesien. 1948 gründet Jorn mit den Malern Ap- 
pel, Constant und Corneille und den Schriftstel- 
lern Dotremont und Noiret die Gruppe COBRA. 
1959 Teilnahme an der Documenta II in Kassel; 
Keramikwand für das Gymnasium in Aarhus. 
Jorn lebt und arbeitet in Colombes/Frankreich, 
Albisola/Italien und L&so/Dänemark. Er war Lei- 
ter des «Skandinavischen Instituts für verglei- 
chenden Vandalismus». Zahlreiche Publikationen 
über Asthetik, Kulturpolitik, Volkskunde und 
skandinavische Kunst des Mittelalters. 


Asger Jorn: Das Rad des Lebens. 1940/41 
Ol auf Leinwand. 120 x 115cm 


[N 
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Den Hirschsprungske Samling 


Den Hirschsprungske Samling ist 
eine Gründung des Tabakfabrikan- 
ten Heinrich Hirschsprung (1836 bis 
1908) und seiner Gemahlin Pauline 
Hirschsprung (1845-1912). Sie ist 
der dänischen Malerei und Plastik 
des 19. Jahrhunderts gewidmet und 
präsentiert die Werke zum Teil in 
Interieurs, die denjenigen der 
Künstler nachgebildet und mit de- 
ren eigenen Möbeln ausgestattet 
sind; das ist insofern von Belang, als 
einige der bedeutendsten dänischen 
Maler und Bildhauer des Jahrhun- 
derts ihre Wohn- und Arbeitsräume 
selbst entwarfen. Das Hauptge- 
wicht der Sammlung liegt bei 
Eckersberg und seinen Schülern 
Kobke, Bendz, Roed, Marstrand, 
Constantin Hansen, den Meistern 
des Goldenen Zeitalters also; aber 
auch die Maler der zweiten Jahr- 
hunderthälfte, des sogenannten 
«modernen Durchbruchs», sind 
vollständig und mit exemplarischen 
Werken vertreten. Wie es denn 
zu den Hauptverdiensten Hirsch- 
sprungs gehörte, dass er die jungen 


Von Eigil H.Brünniche 


Künstler der achtziger Jahre - P.S. 
Kroyer, Viggo Johannsen, Anna und 
Michel Ancher, Kr. Zahrtmann, 
L.A. Ring, Vilhelm Hammershoi 
und andere - durch Ankäufe und 
Aufträge aufs tatkräftigste förderte. 
Es lag in der Absicht Hirschsprungs, 
durch Werke aus allen Schaffenspe- 
rioden eines Künstlers ein harmoni- 
sches Gesamtbild von dessen Per- 
sönlichkeit zu geben; dazu gehörten 
auch die Zeichnungen und Vorstu- 
dien zu den Bildern, die in der 
Hirschsprungschen Sammlung eine 
grosse Rolle spielen. 

Durch eine Geschenksurkunde 
vom 1. Juli 1902 stiftete das Ehepaar 
Heinrich und Pauline Hirschsprung 
ihre Sammlung «dem dänischen 
Staat und unserer Heimatgemeinde, 
der Stadt Kopenhagen». Diese 
Verfügung wurde später dahin ab- 
geändert, dass der Staat die Samm- 
lung allein übernahm und durch ein 
Gesetz vom 19. April 1907 den Be- 
trag von 140000 Kronen für, den 
Bau eines Museums und die Über- 
nahme der Sammlung bewilligte. 


Klassizistische Architektur 
in Kopenhagen 


Fortsetzung von Seite 18 


hagen der Einfluss Schinkels be- 
merkbar. Vertreter dieser Richtung 
war der in Stuttgart geborene 
Schüler Hansens, Gustav Friedrich 
Hetsch. Unter ihm ging der Klassi- 
zismus allmählich in den Historis- 
mus über. Zuweilen bediente sich 
aber auch Hetsch der klassizisti- 
schen Formensprache, wie etwa in 
seinem Entwurf für eine Glypto- 
thek; oder er hielt sich an einen 
ganz nüchternen, von antiken Ele- 
menten freien Stil, wie bei den Bau- 
ten für das Kopenhagener Zollamt. 

Als letztes Hauptwerk des Klassi- 
zismus kann das Thorvaldsen-Mu- 
seum von Michael Gottlieb Bin- 
desboll angesprochen werden. Hier 
kam die polychrome Architektur 
der Antike in den farbigen Aussen- 
wänden und in dem das Gebäude 
umlaufenden Fries in Farbputztech- 
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Die Gemeinde Kopenhagen leistete 
daran einen Beitrag von 60000 Kro- 
nen und stiftete ein Grundstück im 
selben Parkareal, in welchem sich 
auch das Statens Museum for Kunst 
befindet. Nach dem Tode Hirsch- 
sprungs ermöglichte seine Familie 
durch eine grosszügige Schenkung 
den weiteren Ausbau der Samm- 
lung im Sinne des Gründers. Der 
Museumsbau wurde in den Jahren 
1907 bis 1911 in der Östre Anzg mit 
Front gegen die Stockholmsgade 
nach Plänen von H.B. Storck errich- 
tet und am 9. Juli 1911 dem Publi- 
kum geöffnet. Die Einrichtung der 
Sammlung besorgte ihr erster Di- 
rektor, Emil Hannover. 

Den Hirschsprungske Samling ist 
als Ergänzung der staatlichen 
Kunstsammlung (Statens Museum 
for Kunst) dem Ministerium für kul- 
turelle Angelegenheiten unterstellt, 
wird jedoch von einem eigenen 
Vorstand verwaltet, der ihre auto- 
nome Sammel- und Ausstellungspo- 
litik gewährleistet. 


nik noch einmal zum Zuge. Auch 
hielt sich Bindesboll bei diesem Bau 
nicht nur an griechisch-römische, 
sondern auch an ägyptische und 
etruskische Vorbilder. Das Innere 
des Museums allerdings erinnert an 
die Architektur und Ausschmük- 
kung der Domus Aurea Neros und 
anderer römischer Prototypen. In 
jedem der vielen Räume wurde ein 
einziges Werk Thorvaldsens in 
streng frontaler Ansicht aufgestellt. 
Dank Bindesbells kongenialer Ar- 
chitektur wurde Thorvaldsens Mu- 
seum so zum Musterbeispiel eines 
Gesamtkunstwerks. 


Dank der Redaktion 


Unser Dank gilt den Damen Hanne 
Westergaard (Statens Museum for 
Kunst) und Dyveke Helsted (Thor- 
valdsens Museum), den Herren 
Eigil H.Brünniche (Den Hirsch- 
sprungske Samling), Erik Lassen 
(Kunstindustrimuseum) und Hans 
Erik Wallin (Louisiana-Museum) so- 


wie den dänischen Textverfassern 
dieses Heftes. Besonderes Verdienst 
am Gelingen unserer Aufgabe 
kommt Dr. Bjarne Jorn&s vom 
Thorvaldsen-Museum zu, der un- 
sern nach Kopenhagen entsandten 
Mitarbeitern ihre Arbeit in jeder 
Weise erleichterte. Auch der Institu- 
tion Det Danske Selskab (die der 
Pro Helvetia entspricht) sind wir für 
Rat und Hilfe dankbar verbunden. 

Die Kommentare zu den Bildta- 
feln stammen von den Autoren der 
das betreffende Kapitel einleiten- 
den Beiträge. Dr. Bjarne Jorns ver- 
fasste ausser den Kommentaren zu 
seinen eigenen Aufsätzen auch die- 
jenigen auf den Seiten 34, 36, 37,47, 
49, 52, 54 und 55 des Kapitels über 
das Goldene Zeitalter. 

Die vier farbigen und fünf 
schwarzweissen Aufnahmen des 
Beitrages CO von Cobra wurden 
uns vom Louisiana-Museum in 
Humlebz&k zur Verfügung gestellt; 
alle übrigen Photos machte Franco 
Cianetti. 
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KATALOGE, 
WERKVERZEICHNISSE 


KUNSTBÜCHER 


Kataloge 


Joseph Beuys 

Katalog zur Ausstellung der Kest- 
ner-Gesellschaft Hannover, 19. De- 
zember 1975 bis 8. Februar 1976 
162 S., 129 Abb., ca. Fr. 12.- 
Bezug durch: Kestner-Gesell- 
schaft e.V., Warmbüchenstr. 16, 
D-3 Hannover 

Der 6. Kestner-Katalog des Jah- 
res 1975 ist sehr umfangreich 
ausgefallen und enthält: zum Ein- 
stimmen drei Photos von Beuys 


Joseph Beuys: Filzplastik. 1966 


(mit und ohne Mantel, stehend 
oder auf Fahrrad, in jedem Fall 
aber von hinten), dann Paul Wem- 
bers Artikel über Joseph Beuys’ 
Zeichnungen, eine dem Unkundi- 
gen sehr willkommene Betrach- 
tungshilfe; im Abbildungsteil 
schliesslich schwarzweiss 126 der 
221 ausgestellten Werke, ferner 
eine Kurzbiografie und eine aus- 
gewählte Bibliografie. 


Oskar Kokoschka 

Vom Erlebnis im Leben 

Katalog zur Ausstellung im 
Künstlerhaus Graz, Januar und 
Februar 1976 

216 S., 148 Abb., ca. Fr.20.- 
Bezug durch: Verlag Galerie 
Welz, Sigmund-Haffner- 

Gasse 16, A-5020 Salzburg 

Die Kokoschka-Ausstellung wird 
noch an verschiedenen Orten zu 
sehen sein, unter anderem auch 
in München. Dazu erscheint an je- 
dem Ort, der die Ausstellung be- 
herbergt, ein neuer Katalog. Das 
Künstlerhaus Graz hat bei dieser 
Gelegenheit einen Band heraus- 
gegeben, der in bezug auf Um- 
fang, Inhalt und Gestaltung mono- 
grafischen Charakter hat. Er ent- 
hält zahlreiche Zitate von Persön- 


Oskar Kokoschka: Selbstbildnis 

(aus «Bachkantate»). 1914 

lichkeiten der Kunstwelt wie auch 
von Kokoschka selbst, und 148 
oft ganzseitige Reproduktionen, 
wovon 23 in Farbe. Ein eigentli- 
cher Katalogteil fehlt. 


Emil Nolde. Graphik 

Katalog zur Ausstellung im 
Kunstmuseum Bern, 

17. Dezember 1975 bis 15. Februar 
1976 

134 S., 103 Abb., Fr. 25.- 

Bezug durch: Kunstmuseum Bern, 
Hodlerstrasse 12, CH-3011 Bern 
241 Radierungen, Holzschnitte, Li- 
thografien und Hektografien aus 
der Stiftung Seebüll Ada und Emil 
Nolde wurden für diese Ausstel- 
lung ausgesucht, die vor Bern 
auch in der Kunsthalle zu Kiel ge- 
zeigt wurde. Inhalt des Katalogs: 
Materialien zum grafischen Werk 
Emil Noldes von Martin Urban - 
Anmerkungen zum druckgrafi- 
schen Werk Emil Noldes von Jens 


Emil Nolde: 
Ziehende Krieger. 1917. Holzschnitt 


Christian Jensen - Zu Noldes Ra- 
dierfolge der «Phantasien» (1905). 
Genese eines Anfangs, von Man- 
fred Reuther - Das Verhältnis von 
Druckgrafik und Gemälde im 
Werk Noldes, von Manfred Reu- 
ther - Emil Nolde (1907) von Gu- 
stav Schiefler - Ergänzung des 
Werkverzeichnisses, von Schief- 
ler-Mosel - Katalog-Verzeichnis - 
Bibliografie (Auswahl). Die Abbil- 
dungen, 12 davon in Farbe, sind in 
den Text- und Katalogteil einge- 
streut, sehr angenehm für den Le- 
senden, weniger angenehm für 
den Arbeitenden, der vom Kata- 
logteil auf die Abbildungen zu- 
rückgreifen möchte, da die ent- 
sprechenden Hinweise nicht im 
Verzeichnis der Werke enthalten 
sind. Der Katalog erhält speziellen 
Wert durch die zahlreichen infor- 
mativen Texte und die hohe 
Druckqualität. 


Ausstellungsplakat von El Lissitzky 


1875-1975. 100 Jahre 
Kunstgewerbemuseum der 
Stadt Zürich 

131S., 253 Abb., Fr. 28.- 

Bezug durch: Kunstgewerbemu- 
seum der Stadt Zürich, Ausstel- 
lungsstrasse 60, CH-8031 Zürich. 
Es ist nicht möglich und auch 
nicht sinnvoll, den Inhalt dieser 
Jubiläumsschrift zusammenfas- 
sen zu wollen, denn sie geht be- 
reits in gestraffter und konzen- 
trierter Form durch die 100 Jahre. 
Sie tut es in 10-Jahresschritten 
mit jeweils einer tabellarischen 
Übersicht und einigen repräsenta- 
tiven Beispielen, die in Text und 
Bild vorgestellt werden. Eine 
wertvolle und in ihrer Vielfalt 
eindrückliche Dokumentation. 


Chola-Kunst 


Douglas Barrett: Early Cola 
Architecture and Sculpture 
866-1014. Faber and Faber 
Ltd., London. ca. Fr. 125.- 


Seinem schönen Werk über Früh- 
Chola-Bronzen von 1965 lässt 
Douglas Barrett, Leiter des De- 
partment of Oriental Antiquities 
des British Museum, nun einen 
ebenfalls grossformatigen Band 
mit 142 Seiten Text und 99 
Schwarzweisstafeln über die süd- 
indische Baukunst derselben 
Epoche folgen. 

Zuerst wird die Beschaffenheit 
des Landes skizziert und ein ge- 
schichtlicher Abriss gegeben. Die 
Kultur Südindiens ist relativ ho- 
mogen, wenngleich immer wieder 
Fremdeinflüsse aufgenommen 
und sukzessive Wandlungen voll- 
zogen worden sind. 

Nach der Mitte des 9. Jahrhun- 
derts trat die Chola-Dynastie ihren 
Siegeszug an. Sie herrschte um 
866 bereits in den Distrikten von 
Tanjore und Tiruchirappalli, wäh- 
rend in andern Teilen Südindiens 
die Pallavas und Pandyas noch 
einige Jahrzehnte an der Macht 
blieben und weitere Tempel ihres 
Stils errichteten. 

Obwohl viele der alten Tempel 
zerstört sind, geben doch die er- 
haltenen Beispiele mit ihren 
Skulpturen ein beredtes Zeugnis 
der erhabenen Kunstauffassung 
der Cholas und ihrer frommen 
Hingabe an die Hindugötter. Sie 
bauten mit Granit, welcher der 
Witterung besser standhielt als 
der Bambus, Backstein oder 
Sandstein ihrer Vorgänger. 

Die Cholas haben den dravidi- 
schen Baustil der Pallavas im 
grossen und ganzen übernom- 
men, in den Einzelheiten jedoch 
so viele Neuerungen eingeführt, 
dass man auch dem Cholastil Ori- 
ginalität zusprechen darf. Die 
noch rein erhaltenen, das heisst 
nicht durch Umbauten entstellten 
Tempel sind relativ klein, doch 
hervorragend proportioniert und 
klar gegliedert, in wohltuender 
strenger Einfachheit und Spar- 
samkeit in der Anwendung der 
Schmuckelemente. Den Tempel- 
kern bildet das Vimana, ein das 
Allerheiligste umschliessender 
Kubus, der von einem gestuften 
Turmaufbau mit kuppelähnlichem 
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Abschluss - in Südindien Shik- 
hara genannt - gekrönt wird. Der 
meist nur ein- oder zweistöckige 
Turm steht im wirkungsvollen Ge- 
gensatz zur angebauten rechtek- 
kigen, flachgedeckten Halle, dem 
Ardhamandapa. In der dunklen 
Kammer des Sanktuariums befin- 
det sich das Hauptgötterbild oder 
das Lingam, Shivas Zeugungs- 
symbol. Der Tempel steht auf 
einem apart profilierten Sockel, 
dessen kräftige, glatte Gesimse 
mit Lotos- und Tierfriesen alter- 
nieren. Manchmal sind feine Mi- 
niaturreliefs mit Motiven aus dem 
Hindumythos zwischen die Ge- 
simse gesetzt. Die Aussenwände 
sind durch diskret ornamentierte 
Pilaster, Säulen und Kultbild-Ni- 
schen gegliedert. Die glatt belas- 
senen Wandflächen tragen we- 
sentlich zu jenem ruhigen und 
harmonischen Eindruck bei, der 
die frühen Chola-Tempel aus- 
zeichnet. Die in den Nischen ein- 
gelassenen Götterfiguren sind oft 
von künstlerischer Qualität. 

Die Verzierung der Rollgesimse 
der Dachstufen mit längs- und 
quergestellten Miniatur-Wölbtem- 
pelchen ist ein altvertrautes Bau- 
element der Inder, ebenso die 
grossen und kleinen Kudus, die 
hufeisenförmigen Sonnenfenster- 
chen mit den himmlischen Zu- 
schauern. Dazu kommen Reihen 
von Phantasietieren, fliegenden 
Schwänen und Zwergen aus Shi- 


vas Heer. Nach allen Himmelsrich- ' 


tungen gesetzte Götternischen 
und Götterfiguren geben dem 
Dach noch besonderes Gewicht. 
Bei Shiva-Tempeln ruht der 
Nandi-Stier an den Ecken gewis- 
ser Terrassenvorsprünge. Das 
wichtige Lotosblatt-Motiv findet 
vielfache Anwendung zur Aus- 
schmückung der Gesimse und 
des Shikhara. An den Eingängen 
halten mächtige steinerne Torhü- 
ter Wache. Zum Früh-Chola-Tem- 
pelkomplex gehörten noch sieben 
Nebentempel, eine separate Tanz- 
halle, sowie die Umfassungs- 
mauer mit dem Tor. 

Douglas Barrett zeigt die 
Eigentümlichkeiten derjenigen Ar- 
chitekturdetails auf, die als Chola- 
Neuerungen aufgefasst werden 
dürfen: zum Beispiel abgerundete 
Gesimse des Sockels, die diffe- 
renzierten Profile der Pilaster mit 
dem Vasenmotiv und der Kreuz- 
konsolen, oder die den Nischen- 
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bogen bekrönenden Löwenmas- 
ken, anstelle des spatenförmigen 
Abschlusses des Pallava-Stils. Der 
Krokodil-Bogen - makara-torana 
- des Nischenbogens ist zum re- 
liefierten Tympanum ausgeweitet, 
wobei figürliche und pflanzliche 
Motive, Symbole und mythologi- 
sche Bilder zu einem reichen und 
beschwingten Bild verwebt sind, 


Agastyesvara-Tempel. Kilaiyur 


besonders elaborat in Shrivinasa- 
nalur, Punjai und Kumbakonam. 
Der Turm hat durch die Einfügung 
eines Halses zwischen den Stufen 
und dem Shikhara an Höhenzug 
gewonnen. 

Zweimal innerhalb der Früh- 
Chola-Zeit gab es schöpferische 
Leistungsballungen. Sie fallen 
deutlich mit den Glanzzeiten der 
grossen Könige zusammen. Dem- 
entsprechend hat der Verfasser 
die Baukunst der frühen Chola- 
Dynastie in drei Phasen eingeteilt 
und nach den baufreudigen Per- 
sönlichkeiten datiert und be- 
nannt: 

1. Aditya I-Phase (Zeit der drei 
ersten Chola-Herrscher, 
866-940) 

2. Übergangsphase 
(um 940-970) 

3. Shembiyan Mahadevi-Phase 
(Name der ausserordentlichen Kö- 
nigin, die als fromme Baupatronin 
die Könige anfeuerte: erst ihren 
Sohn Uttama Chola 969-985, 


dann auch dessen Nachfolger, 
den grossen Eroberer und Staats- 
mann Rajaraja I. von 985-1014). 
Der erste Cholakönig Vijaya- 
laya hat nach Barretts Ansicht nur 
vier, nicht zwanzig Jahre lang re- 
giert und tritt als Bauherr nicht in 
Erscheinung. Den Vijayalaya Co- 
lishvara-Tempel von Narttamalai, 
den die Forscher allgemein als er- 


sten Chola-Tempel aufführen, 
weist Barrett noch dem Mutta- 
raiyar-Stil der Vor-Cholazeit, Mitte 
9. Jahrhundert, zu. 

Aditya |., der zweite Chola-Kö- 
nig, begann als kleiner Feudalherr 
und war gegen Ende seiner Re- 
gierungszeit so mächtig, dass er 
den Pallava-König Aparajita be- 
zwingen konnte. Aditya |. war ein 
weitsichtiger Organisator, der 
durch grosse Bewässerungsanla- 
gen seinem Land zu Wohlstand 
verhalf. Als frommer Shivait liess 
er speziell im Gebiet des unteren 
Kaveri-Flusses unzählige Tempel 
errichten. Unter ihm erlangte der 
erste Cholastil die volle Reife. 
Sein ebenfalls siegreicher Nach- 
folger Parantaka I. förderte den 
Tempelbau nicht weniger. In der 
Aditya I-Phase entstanden unter 
anderen die wichtigen Tempel 
von Kilaiyur, Tiruchchennam- 
pundi, Kumbakonam, Pullamangai 
und Shrivinasanalur, alle mit herr- 
lichen Skulpturen. Etwa von 927 


an kamen auch im nördlichen Ta- 
milland Chola-Tempel auf. 

Die zweite Phase (940-970) ist 
von der Niederlage verdüstert, die 
die Chola durch die Rashtrakuta- 
Dynastie des Dekhan 949 in der 
Schlacht von Takkolam erlitten. 
Danach kam die Bautätigkeit wie- 
der in Gang und brachte einige 
Neuerungen hervor, die bereits in 
die dritte Phase weisen. Die schö- 
nen Tempel von Tiruvaduturai und 
Punjai, sowie der Muvarkoyil-Tem- 
pel von Kodumbalur dürften in 
dieser Übergangszeit entstanden 
sein. Von der dritten Phase seien 
die Tempel von Konerirajapuram, 
Aduturai und Kamarasanvalli her- 
vorgehoben. Der Dekor ist reicher 
geworden, doch es bleiben die 
feinsten Details; die Gesimse sind 
komplexer und höher; gewisse 
Bauelemente treten plastischer 
hervor; ein verziertes Rautengitter 
ist in den rückspringenden Wand- 
teil zwischen dem Vimana und 
dem Ardhamandapa eingefügt; 
die Wände sind mit drei Kultni- 
schen gestaltet. Die Art, wie der 
Schöpfergott Brahma und sein 
Reittier, der Schwan, beim Lin- 
godbhava-Bild dargestellt wurde, 
führt D. Barrett als Indiz für die 
drei Phasen auf. Sonst gibt er 
keine detaillierten Angaben zur 
stilistischen Zuschreibung der 
Skulpturen. Er begnügt sich mit 
dem Hinweis, dass der Gesamt- 
duktus der Statuen ausschlagge- 
bend sei, während Einzelzüge irre- 
führen könnten. Die Götterfiguren 
zeigen ein idealisiertes Men- 
schenbild in schlichter Würde und 
Kraft, vereint mit der spezifisch 
südindischen Grazie und Sensibi- 
lität, besonders schön in Kodum- 
balur, Shrivinasanalur und Vrid- 
dhachalam. Die Bildhauer der kö- 
niglichen Werkstätten der dritten 
Phase brachten einen relativ ein- 
heitlichen Stil hervor, der etwas 
fülliger und lockerer erscheint 
als derjenige der Aditya I-Phase. 

Während der Baustil bis ins er- 
ste Dezenium des 11. Jahrhun- 
derts relativ gleichförmig blieb, 
bereitete sich in der Hauptstadt 
Tanjore Grosses vor: Die Künstler 
konzentrierten sich auf den Bau 
des gewaltigen Brihadishvara- 
Tempels, den Rajaraja zur Ver- 
herrlichung seiner Siege errichten 
liess. Im Jahre 1010 war die 
Einweihung. Da dieses Datum 
noch in die von Douglas Barrett 
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anberaumte Früh-Chola-Periode 
fällt, hätte der Leser wohl den Bri- 
hadishvara-Tempel als krönenden 
Abschluss seines Buches erwar- 
tet. Doch Barrett hat ihn ausge- 
schlossen und begründet seinen 
Verzicht damit, dass mit dem auf 
das reichste ausgestatteten, 
16stöckigen Bau eine neue Stilpe- 
riode anhebt, die nicht mehr dem 
Geist der frühen Cholas ent- 
spricht, und dass sich das Neue 
erstnach Rajarajas Tode auf die 
allgemeine Baukunst auswirkte. 
Das weite Feld der Früh-Chola- 
Architektur ist lange vernachläs- 
sigt worden. So war man dem in- 
dischen Gelehrten S.R. Balasu- 
brahmanyam dankbar, dass er in 
seinen beiden 1966 und 1971 er- 
schienenen Büchern 120 Früh- 
Chola-Tempel beschrieb, sie mit 
zahlreichen kleineren Abbildun- 
gen belegte und den Versuch un- 
ternahm, sie aufgrund von Stein- 
inschriften und der auf Kupferta- 
feln eingravierten Vergabungen 
zu datieren. (James C.Harle ist ein 
schön illustrierter Aufsatz über 
Pullamangai u.a.m. zu verdanken.) 
Douglas Barrett, der im vorliegen- 
den Band 95 Tempel aufführt, 
kann sich auf jene Abbildungen 
beziehen und sich bei der Aus- 
wahl seiner Bilder auf die schön- 
sten und wichtigsten Tempel kon- 
zentrieren und insbesondere de- 
ren herrliche Skulpturen auf 99 
grossen Tafeln voll zur Geltung 
bringen. Auch der Brite verwen- 
det verhältnismässig viel Text auf 
die zeitliche Einordnung der Tem- 
pel und auf seine Begründungen, 
weshalb er mit seinen Fachkolle- 
gen sehr oft im Widerspruch 
steht. Die Datierung der Tempel 
zu Beginn der Cholazeit ist offen- 
sichtlich ein heisses Eisen. Die zur 
Verfügung stehenden Inschriften 
lassen in bezug auf die Regie- 
rungszeiten der Könige manch- 
mal mehrere Deutungen zu; der 
Wahrheitsgehalt der Eulogien ist 
unberechenbar und manche 
Texte sind erst viel später auf be- 
reits überbaute Tempel eingra- 
viert worden. Douglas Barrett be- 
müht sich, die widersprüchlichen 
Inschriften mit der Aussagekraft 
der spezifischen Stilelemente in 
Einklang zu bringen, um so eine 
zuverlässigere Datierung zu erhal- 
ten - wenngleich die Stilele- 
mente, in Anbetracht ihrer Mobili- 
tät, nicht allzu pedantisch genom- 


men werden dürfen. Auch die Zu- 
gehörigkeit der Götterbilder zum 
richtigen Nischenplatz ist nicht 
immer eindeutig: oft wurden sie 
ersetzt, versetzt, überarbeitet. 
Zweifellos hat Douglas Barrett 
der Einstufung und dem Ver- 
ständnis der frühen Chola-Tempel 
einen grossen Schritt weiterge- 
holfen. Sein Werk ist so schön 
ausgestattet, die Auswahl der 
Kunstwerke so vorzüglich getrof- 
fen, dass es über den Fachkreis 
hinaus interessiert: Dem Indien- 
reisenden bietet es Hilfe zur Auf- 
findung der schönsten Sehens- 
würdigkeiten, dem Kunstfreund 
hohen Genuss. Fisy Leuzinger 


Künstlerbildnisse 


Walter Läubli: Künstler- 
bildnisse. Mit Texten von 
Werner Weber, Hugo Loet- 
scher und Hans Neuburg 
ABC Verlag, Zürich. Fr.48.- 


Der Zürcher Photograph, Kunst- 
händler und Maler Walter Läubli 
hat eine Sammlung von zweiund- 
fünfzig Künstlerporträts samt 
ebenso vielen Werkaufnahmen 
veröffentlicht; eingeleitet wird der 
Bildband von Werner Weber; die 
Charakteristiken der Maler und 
Bildhauer stammen von Hans 
Neuburg; den Beschluss macht 
eine Kurzbiografie Walter Läublis 
von Hugo Loetscher. 

Läubli kam wie viele jener Pho- 
tographen, die um 1930 auf den 
Plan traten, von der Malerei, ge- 
nauer: von der Porträtmalerei her, 
und hier, beim Bildnis, liegt auch 
seine Stärke als Photograph. Dazu 
kommt, dass er zu allen in seiner 
Galerie gezeigten Künstlern ein 
Verhältnis gegenseitiger Sympa- 
thie herzustellen verstand. Von 
dieser Kommunikationsfreudig- 
keit profitiert auch seine Porträt- 
kunst: Es gibt in seinen Künstler- 
Bildnissen nur ganz wenige Auf- 
nahmen, die die persönliche An- 
teilnahme vermissen lassen und 
den Eindruck hervorrufen, sie 
seien lediglich um der Vervoll- 
ständigung willen aufgenommen 
worden. 

Wenn das Hereinspielen 
freundschaftlicher und kollegialer 
Beziehungen einerseits aber viel 
zum Gelingen des Unterfangens 
beigetragen hat, so wirkte es sich 
bei der Auswahl der Modelle auch 


wieder diskutabel aus. Zweiund- 
fünfzig bildende Künstler - mit 
dieser Zahl hätte man bei stren- 
ger Sichtung ein gültig-verbindli- 
ches Kompendium der Schweizer 
Gegenwartskunst geben können. 
Dieses Ziel aber wurde offen- 
sichtlich gar nicht angepeilt; denn 
auf Läublis Liste fehlen Varlin, 
Jean Tinguely, Camille Graeser, 
Robert Müller, Emilio Stanzani, 
Oscar Wiggli, Rolf Iseli, Samuel 
Buri, Markus Raetz und so weiter 
und so fort, während auf der an- 
dern Hand Maler aufgenommen 
wurden, die auch der in Kunstdin- 
gen Versierte nicht einmal dem 
Namen nach kennt. 

Um die Obskurität vieler Läubli- 
Modelle zu korrigieren, wurden 
den Künstlerbildnissen Charakte- 
ristiken beigegeben, die ihren 
Zweck allerdings deshalb verfeh- 
len, weil sie anstelle von zuverläs- 
sigen Daten Auskünfte wie «der 
in den besten Mannesjahren ste- 
hende» oder «der relativ junge 
Maler» vermitteln oder Beiwörter 
wie «der bekannte, der berühmte, 


Alex Sadkowsky 


der weit über die Landesgrenzen 
hinaus berühmte, der weltbe- 
kannte Maler» gebrauchen. Es 
war wohl falsch, durch Werkbei- 
spiele und Charakteristiken Wal- 
ter Läublis betont persönliche 
Porträtgalerie als eine Art Pano- 
rama der Schweizer Zeitkunst zu 
präsentieren; jede Bildnisauf- 
nahme für sich genommen hinge- 
gen verdient unsere Aufmerksam- 
keit und Sympathie. 

Manuel Gasser 


«J’illustrerai 
tout!» 


Konrad Farner: Gustave Dorö, 
der industrialisierte Roman- 
tiker. Verlag Rogner & Bern- 
hard, München. Fr.32.70 


Gustave Dore. Das graphische 
Werk in zwei Bänden. Ausge- 
wählt von Gabriele Forberg 
Verlag Rogner & Bernhard, 
München. Fr. 104.90 


Nigel Gosling: Gustave Dor& 
Rembrandt Verlag, Berlin 
Fr.55.70 


Farners längst vergriffener und 
nun neu aufgelegter Dore-Band 
ist nicht nur eine höchst differen- 
zierte Darstellung von Persönlich- 
keit und Schaffen des Künstlers, 
der in der Geschichte der Illustra- 
tionskunst zu den Grössten ge- 
hört, dieses Buch ist darüber 
hinaus eine exemplarisch konzi- 
pierte Biografie und eine der be- 
sten Analysen der kulturellen Situa- 
tion des 19. Jahrhunderts. 

Gustave Dore&, 1832 im Elsass 
geboren, 1883 in Paris gestorben, 
war der erfolgreichste Grafiker 
seiner Zeit. Er illustrierte alles, 
von den Klassikern der Weltlitera- 
tur bis zur leichtgewichtigen Rei- 
seschilderung, von der Bibel bis 
zu jenen Grotesken, die zu Recht 
als Vorläufer der Comic Strips be- 
trachtet werden. Es ergeht ihm 
dabei wie König Midas: was er 
anrührt, verwandelt sich in Gold. 
Die Verleger zahlen ihm fürstliche 
Honorare für seine Entwürfe und 
sind dafür besorgt, dass Lizenz- 
ausgaben in England, Deutsch- 
land, Italien, Spanien, Russland, 
Holland und Amerika die Gewinne 
noch vervielfachen. Der pekuniäre 
Erfolg ist gepaart mit dem gesell- 
schaftlichen. Er wird in England 
und Frankreich zu Hof geladen; er 
ist berühmter Gast der Salons 
und empfängt berühmte Gäste in 
seinem Salon. Zu seinen Freun- 
den gehören die angesehensten 
Politiker, Journalisten, Musiker, 
Dichter und Börsianer. 

Worauf beruhen diese Erfolge? 
Konrad Farner bezeichnet Dor& 
als industrialisierten Romantiker 
und liefert mit diesem Begriff den 
Schlüssel zur Person und ihrer 
Strahlkraft. Des Künstlers Bin- 
dung an die Vergangenheit, an die 
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Natur, an die Welt der Sagen und 
Legenden, ans Irrationale und Un- 
fassbare ist auch jene der damali- 
gen Gesellschaft. Dores Flucht 
aus der Gegenwart ist kein Ana- 
chronismus, sondern ein Zeichen 
der Zeit wie der ebenfalls überall 
wirksame Fortschrittsglaube. Ein 
janusköpfiges Jahrhundert, das in 
die Vergangenheit träumt und zu- 
gleich in die Zukunft stürmt. 

Aber es ist selbstverständlich 
nicht allein Dor&s Vermögen, die 
Wünsche und Sehnsüchte der 
Zeitgenossen zu befriedigen, das 
den gewaltigen Erfolg ermöglicht. 
Dore ist ein ungewöhnlich fleissi- 
ger Arbeiter und verfügt über eine 
reiche Erfindungsgabe. Er weist 
der Buchillustration neue Wege, 
antwortet auf das Vertraute mit 
Überraschendem, mit Gruseligem, 
mit Groteskem. 

Er ist «der grosse Romantiker 
unter den Industriellen und der 
grosse Industrielle unter den Ro- 
mantikern». Die Fabrikanten pro- 
klamieren, dass ihre Maschinen 
alles herstellen können, dass alle 


Rohstoffe und Arbeitskräfte dem 
industriellen Fortschritt verfügbar 
gemacht werden müssen. Dor&es 
Programm tönt ähnlich: Ich werde 
alles illustrieren! Doch nicht nur 
die Konzeption, auch die Art und 
Weise des Schaffens macht Dor& 
zum «Industriellen unter den Ro- 
mantikern». Das Prinzip der Ar- 
beitsteilung, das das traditionelle 
Handwerk zu zerstören beginnt, 
wird übernommen. Dor& hat einen 
Stab von Holzstechern um sich, 
die, was er entwirft, sogleich zur 
Vervielfältigung vorbereiten. Als 
einer der Ersten benützt Dore die 
Photographie, um Vorzeichnun- 
gen auf den Druckstock zu über- 
tragen. Und wie der Hersteller von 
alltäglichen Waren, so bemüht 
auch er sich um Reklame, um die 
Erschliessung und Sicherung 
neuer Märkte. 

Der technische Fortschritt 
trägt Dore in die Höhe, lässt ihn 
dann aber auch wieder brüsk fal- 
len. Der Siegeszug der photogra- 
phierten Illustration bringt Dor&s 
Werke - nach seinem Tod - rasch 
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Austria, Belgium, Canada, Denmark, France, Germany 
Great Britain, Holland, italy, Japan, Norway, Portugal 
South Africa, Spain, Sweden, Switzerland and the USA 


= The 1976 Yearbook contains an unprecedented 
amount of information vital to the serious international 
dealer and collector 


sw included in its 920 pages, covering 18 countries, is 
a detailed description of the stock of every antique 
shop, picture dealer and antiquarian bookseller of in- 
terest. It is the only guide which gives this information 
= The SPECIALIST INDEX gives an excellent indi- 
cation of shops specialising in specific antiques or 
works of art. 


= The Yearbook is the only guide of its kind used on 
both sides of the Atlantic. It is the only annual guide. 
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Just published-order NOW! 


The 
International 
Antiques 
Yearbook 
1976 


ISBN: 0 90030 512 6 

UK: £ 7.50+60p postage and packing 

USA and rest of world 

S20+x1.25 postage and packing surface mail or 
S20+S 10 postage and packing airmail 


From booksellers everywhere or by post from Antiques 
Yearbooks, Chestergate House, Vauxhall Bridge Road, 
London SW1V 1HF 


And it is the only international guide compiled with 
the help of the antiques trade for the antiques trade 


s Detailed and explicit town maps and street indexes 
pinpoint the exact location of dealers in each country 
This means that it is the perfect guide to planning your 
buying visits 


m Other invaluable features of this important new 
volume are full details of the leading international 
auction houses, dates and venues of the major Antique 
Fairs, specialized services of the packers and ship- 
pers as weil as information on the foremost Fine Art 
publications 


= The International Antiques Yearbook is published in 
London by the National Magazine Company Limited, 
publishers of The Connoisseur, the leading interna- 
tional art and antiques magazine 


al > SER 
Gustave Dore: Rabelais «Gargantua 

und Pantagruel». 1854 

aus der Mode; der einst so popu- 
läre Namen gerät ins Vergessen. 

Dore, der industrialisierte Ro- 
mantiker und so sehr Kind seiner 
Zeit, ist schliesslich mit seiner 
Zeit in Konflikt geraten. Der Er- 
folg, der ihm als Grafiker zufiel, 
machte ihn nicht glücklich. Er 
träumte davon, ein grosser Maler 
zu werden. Doch seine Versuche, 
wie immer er sich bemühte, wur- 
den von Kollegen und Sachver- 
ständigen nicht ernst genommen. 
Er konnte es sich nicht eingeste- 
hen, nur auf dem Gebiet der Gra- 
fik begabt zu sein. Für ihn und die 
meisten Zeitgenossen war nur 
der Maler und der Bildhauer der 
wahre Künstler. Das Originalwerk, 
das Gemälde und die Plastik, er- 
fuhr eine parareligiöse Überhö- 
hung - die Inhalte konnten noch 
so banal sein -, denn es war der 
Kontrapunkt zum entfremdeten, 
entsubjektivierten Maschinenpro- 
dukt. Der Künstler, das war der 
hehre Höhenflug des einzigarti- 
gen und einsamen Genies. Dor& 
aber, das war die Gegenwelt, die 
Arbeitsteilung, das Kollektiv, der 
Alltag der Druckereien und Buch- 
handlungen. 

Die Diskrepanz zwischen die- 
sem Wollen und Können wuchs 
zu tragischer Dimension aus. 
Dor& emigrierte zeitweilig nach 
London, wo er seine eigene Gale- 
rie hatte, wo seine malerischen 
Erzeugnisse ihre Bewunderer fan- 
den. Das Scheitern als Maler trug 
wesentlich zum Erlöschen des Le- 
benswillens des Künstlers und zu 
dessen frühem Tod bei. 

Der Verlag Rogner & Bernhard 
hat die Neuauflage von Farners 
grossartigem Text mit der Her- 
ausgabe des zweibändigen «Gra- 
phischen Werks» verbunden: Eine 


Publikation bereichert die andere. 
Goslings Dore-Darstellung hat 
den Vorteil des grösseren For- 
mats, das Bildreproduktionen im 
1:1-Massstab erlaubt. Im übrigen 
aber hat es das Buch schwer, sich 
zu behaupten. Farners vielschich- 
tige, behutsame Analyse disquali- 
fiziert diese etwas geschwätzige 
Einführung in Dor&s Leben und 
Werk. Diskutabel sind die Ak- 
zente, die der Autor gesetzt hat 
(Satire / Abenteuer / Grauen /Er- 
griffenheit / Realismus); indisku- 
tabel jene nicht wenigen Abbil- 
dungen, die Strichzeichnungen 
gerastert wiedergeben, bei denen 
die Reproduktionen nicht nach 
den Originalstichen, sondern 
nach irgendwelchen verschwom- 
menen Photographien vorgenom- 
men worden sind. Peter Killer 


Richard Lindner 


Hilton Kramer: Richard Lind- 
ner. Propyläen-Verlag, 
Berlin. ca. Fr.170.- 


Er ist 74 Jahre alt, pendelt zwi- 
schen New York und Paris und 
malt Bilder aus dem Wartezimmer 
des Lebens - ein Panoptikum von 
Menschen, die zum Spielzeug de- 
generiert sind, seelenlosen Sex- 
apparaturen, lebenden Schiess- 
scheiben und Marionetten der 
Werbung. Richard Lindner, des- 
sen erste Bilder erst um 1950 ent- 
standen sind, gehört zur «verlore- 
nen Generation» europäischer 
Künstler und Intellektueller; und 
er zählt längst zu den Klassikern 
der Moderne. Insider munkeln, 
dass potentielle Käufer seiner Bil- 
der auf zweistelligen Wartelisten 
geführt werden. 

Über Lindner und seine Arbeit 
ist viel nachgedacht und geschrie- 
ben worden, in Zeitungen, Zeit- 
schriften, Katalogen und Büchern. 
Filme belichteten seine Kunst (ein 
Proustsches Reservoir aus Erinne- 
rungen und Assoziationen), setz- 
ten sich mit seiner diffizilen Per- 
sönlichkeit auseinander und 
steuerten dazu Streiflichter aus 
seinem malerischen Jagdrevier, 
den Strassenschluchten New 
Yorks, bei. Hilton Kramers Mono- 
grafie, die jetzt in einer hervorra- 
genden Übertragung ins Deut- 
sche (Peter Hahlbrock) angeboten 
wird, kommt ein zentraler Platz in- 
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nerhalb der Lindner-Literatur zu. 

Da ersetzen 56 ganzseitige, 
vorzüglich gedruckte Farbtafeln 
fast einen Gang durch eine Lind- 
ner-Ausstellung (auch weil die 
Vorstudien des Künstlers, oft fast 
konstruktive Zeichnungen, mitge- 
liefert werden). Ein sorgfältig zu- 
sammengestellter bio-bibliografi- 
scher Teil mit einem vollständigen 
Verzeichnis aller zwischen 1968 
und 1974 entstandenen Arbeiten 
gibt ergänzende Informationen. 
Der knappe, intelligente Text von 
Hilton Kramer, Kunstredakteur 
der «New York Times» mauert 
weniger an kunsthistorischen Ba- 
stionen; er räumt mit vorschnell 
gefällten Schubkasten-Urteilen 
(«ein Vater der Pop Art») auf und 
bietet vor allem eine zusammen- 
schauende Analyse vom Men- 
schen und Künstler Richard Lind- 
ner. Er geht den Wurzeln seiner 
Motive nach und zieht daraus ein- 
leuchtende Linien zu unserer ma- 
rodierten Gesellschaft. 

Wer es genau nimmt mit die- 
sen gemalten Obsessionen, wer 
in die seelischen Klüfte hinab- 
steigt, der wird sich verletzen. 
Und das ist gut. Denn sind Lind- 
ners Ängste nicht auch die unse- 
ren? «Lindners Werk ist im gan- 
zen genommen eine Diagnose der 
Krankheit des zeitgenössischen 
Bewusstseins und ein Kommen- 
tar zur modernen Geschichte», re- 
sümiert der Autor bündig. . 

Heinz Neidel 


Claudel- 
Forschung 


Wie Paul Claudel Zürcher wurde 


Wie wäre es um unser Kultur- und 
Kunstleben bestellt, gäbe es die 
private Förderung nicht! Damit 
meine ich nicht nur die weltbe- 
kannten Schenkungen und Stif- 
tungen der Reinhart, Abegg, 
Bührle usw., sondern auch be- 
scheidene, vom breiten Publikum 
wenig beachtete Institutionen, die 
aber doch Pflanzstätten des Gei- 
stes sind, aus denen eines Tages 
unverhofft Saat aufgehen wird. 
Ein gutes Beispiel dafür ist das 
der Universität Zürich geschenkte 
Internationale Claudel-For- 
schungszentrum, das seit dem 

10. Oktober letzten Jahres der Öf- 
fentlichkeit zugänglich ist. 


Man verdankt es der Initiative 
und Grosszügigkeit eines gelehr- 
ten und kunstsinnigen Mannes, 
Dr. Edwin M. Landau. 

Wie kamen er und der französi- 
sche Dichter zusammen? 

Auf die merkwürdigste und 
auch rührendste Weise: 

Landau, der 1931 in Berlin den 
Verlag des George-Kreises Die 
Runde gegründet hatte, musste 
Deutschland im Jahre 1933 ver- 
lassen und emigrierte nach Eng- 
land. Der Kriegsausbruch über- 


Paul Claudel. 1949 


raschte ihn in Paris; im Verlauf 
der Kriegsereignisse landete er in 
einem Internierungslager bei Mar- 
seille. Dort fiel ihm eine Nummer 
des Zürcher Israelitischen Wo- 
chenblattes in die Hand, worin ein 
Brief abgedruckt war, in welchem 
sich Paul Claudel mit Vehemenz 
für die Sache der verfolgten Ju- 
den einsetzte. Das war für Landau 
das Signal, sich mit dem Werk 
des Dichters auseinanderzuset- 
zen und es in eigenen Überset- 
zungen jenen Schicksalsgenos- 
sen nahezubringen, die des Fran- 
zösischen nicht mächtig waren. 
Landau entging durch einen 
Zufall der Deportation in die To- 
deslager und gelangte 1943 in die 
Schweiz. 1947 erhielt er vom Zür- 
cher Schauspielhaus den Auftrag, 
die in Marseille begonnene Über- 
setzung des Claudel-Stückes «Die 
Geschichte von Tobias und Sara» 
zu vollenden. Es wurde dann aller- 
dings nicht in Zürich, sondern am 
15.März 1953 am Deutschen 
Schauspielhaus in Hamburg zum 
erstenmal in deutscher Sprache 
gespielt. Claudel war anwesend 
und fasste den Entschluss, das 


Stück umzuarbeiten. Die Welt- 
uraufführung dieser endgültigen 
Fassung fand am 8. Dezember 
desselben Jahres am Zürcher 
Schauspielhaus statt. Bei dieser 
Gelegenheit übertrug Claudel 
dem Übersetzer die Herausgeber- 
schaft seiner sechsbändigen 
Werkausgabe im Benziger-Verlag. 
Das Forschungszentrum an der 
Plattenstrasse 32 hält den Studie- 
renden und allen an der französi- 
schen Literatur Interessierten Ar- 
beitsplätze inmitten der von Dr. 


E.M.Landau geschenkten Clau- 
del-Bibliothek und -Sammlung be- 
reit. Man findet dort sämtliche 
Werke des Dichters in verschie- 
denen Ausgaben der Original- 
sprache, zum Teil auch in kostba- 
ren Erst- und Prachtdrucken; 
Übersetzungen in viele Idiome so- 
dann, Sekundärliteratur, Regiebü- 
cher von der Hand berühmter 
Spielleiter, Programmzettel und 
Aufführungsrezensionen aus vie- 
len Ländern, und so fort. So erhal- 
ten Studenten und Literatur- 
freunde Gelegenheit, sich in das 
Werk des Dichters und seine 
weltweite Ausstrahlung aufs in- 
nigste einzuleben. 

Aber auch das Auge kommt 
nicht zu kurz. Eine reiche Bilddo- 
kumentation ergänzt die Biblio- 
thek. Sie enthält Kostbarkeiten 
wie die Original-Maquette des 
Photobuches über Paul Claudel 
von Henri Cartier-Bresson. Das 
Werk erschien nie im Druck, so 
dass dieser Bildbericht über den 
greisen Dichter, der durch seltene 
Jugend- und Familienaufnahmen 
bereichert wurde, ein Unikum dar- 
stellt. Manuel Gasser 


Jascha Heifetz 


The Heifetz Collection 

Vol.1. RCA ARM4-0942 

Werke von Beethoven, Schu- 
bert, Mozart, Kreisler, 
Sarasate, Wieniawski, Pa- 
ganini, Granados, Achron usw. 


The Heifetz Collection 
Vol.2. RCA ARM4-0943 
Konzerte von Glasunov und 
Mozart (KV 219); Stücke von 
Bach, de Falla, Drigo, Ra- 
vel, Debussy, Korngold usw. 


The Heifetz Collection 

Vol.3. RCA ARM4-0944 
Konzerte von Wieniawski 
(Nr. 2), Vieuxtemps (Nr.4), 
Saint-Saens; 2 Solosonaten 
von Bach, Sonaten von Grieg, 
Faure, Brahms 

Dirigent: John Barbirolli 
Pianist: Emanuel Bay 


Die amerikanische Schallplatten- 
firma RCA hat in letzter Zeit 
wahre Pionierleistungen unter- 
nommen mit der Veröffentlichung 
von historischen Tondokumenten 
aus dem 78er- und Mono-Zeital- 
ter. Aufnahmen von unvergängli- 
chem künstlerischem Wert, die 
seit Jahren nicht mehr im Handel 
waren und nur noch in Sammler- 
kreisen auftauchten, kamen so 
wieder unter ein breiteres Publi- 
kum, und die Erfolge, die zum Bei- 
spiel die Toscanini- oder Horo- 
witz-Edition hatten, bewogen nun 
die Verantwortlichen, eine ähn- 
liche Reihe mit dem Geiger Ja- 
scha Heifetz herauszubringen. Es 
entstand so die «Heifetz-Collec- 
tion» in 6 Alben zu je vier Platten, 
die Einspielungen zwischen 1917 
und 1955 wiedergeben, und ich 
möchte in dieser Besprechung ei- 
nerseits die Karriere des «Königs 
der Geiger» umreissen, wie auch 


Jascha Heifetz mit Arturo Toscanini. 1940 
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auf die Aufnahmen zu sprechen 
kommen. 

Ich will mich gleich hier dem 
Ausspruch eines berühmten Gei- 
gers, «an Heifetz kommt keiner 
vorbei», anschliessen und beto- 
nen, dass es für mich keinen grös- 
seren Künstler auf der Violine 
gibt, dass ich keinen Geiger hörte 
ausser Jascha Heifetz, der eine 
solch absolute technische Souve- 
ränität mit einer natürlichen Musi- 
kalität und einem in jedem Werk 
überzeugenden Stilempfinden 


” 
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Jascha Heifetz um 1925 


vereinigt, der Werke vonBach | 
und Händel bis hin zu Prokofieff, 
Bloch oder Hindemith gleicher- 
massen massstabsetzend zu in- 
terpretieren weiss. Dies jedoch 
soll eine rein persönliche Wer- 
tung sein, die keinen Anspruch 
auf Allgemeingültigkeit erhebt. 

Jascha Heifetz wurde am 2.Fe- 
bruar 1901 in der russischen Stadt 
Vilna geboren und bekam zum 
dritten Geburtstag die erste Geige 
von seinem Vater geschenkt, wo- 
mit der Start zu seiner Karriere als 
Wunderkind gegeben war. Als 
Neunjähriger wurde er in die Vio- 
linklasse des legendären Leopold 
Auer - seinerseits Schüler von Jo- 
seph Joachim - aufgenommen 
und trat am 30. April 1911 erst- 
mals öffentlich in St. Petersburg 
auf. Auer bescheinigte seinem 
Schüler eine ganz aussergewöhn- 
liche Begabung und prophezeite 
ihm eine grosse Karriere. 

Auf seine Wunderkind-Lauf- 
bahn angesprochen, sagte Hei- 
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fetz später: «Normalerweise ge- 
hen solche frühen Karrieren rasch 
in Brüche, und ich war einer der 
ganz wenigen, die das Glück hat- 
ten zu überleben. Aber ich hatte 
den Vorteil, in Professor Auer 
einen erstklassigen Lehrer zu be- 
sitzen, und meine Familie, die die 
Musik sehr pflegte, besass in- 
stinktiv einen sehr guten Ge- 
schmack und hatte eine Abscheu 
vor Mittelmässigkeit. Das Ziel 
meiner Eltern war, mich das Vio- 
linspiel so perfekt studieren zu 


\ 


lassen, wie es mein Talent zuliess, 
und mich dafür zu den besten 
Lehrkräften zu schicken. Während 
meiner Kindheit und frühen Ju- 
gendjahre, als meine Finger 

noch am beweglichsten waren, 
musste ich natürlich sehr viel 
üben, und ganz von selbst stellte 
sich auch in dieser Zeit ein natürli- 
ches Gefühl für die Schönheit des 
Klanges ein.» 

Nach seinem Debüt konzer- 
tierte Heifetz in Westeuropa, und 
nach Ausbruch der russischen Re- 
volution siedelte die Familie in die 
USA über. 


Am 27.Oktober 1927 spielte 
Heifetz zum erstenmal in der Car- 
negie Hallin New York und wurde 
über Nacht das Idol der Musik- 
welt Amerikas; bis Ende 1918 
spielte er nicht weniger als 30 
Konzerte in New York. 1925 
wurde er amerikanischer Staats- 
bürger und liess sich in New 
Yorks Park Avenue nieder. 


Die ersten drei Alben dieser 
«Heifetz-Collection» umfassen die 
Zeitspanne von 1917-1937, rei- 
chen also zurück bis in die An- 
fänge der Schallplattenherstel- 
lung. Pro Plattenseite brachte 
man um 1920 etwa 2%, Minuten 
(bei 25-cm-Platten), beziehungs- 
weise 4", Minuten (bei 30-cm- 
Platten) unter, und es bestand 
eine Art Wettbewerb unter den 
Geigern, wer am meisten Musik 
innerhalb dieser extrem kurzen 
Zeit aufnehmen konnte. Ein Aus- 
spruch aus jener Zeit lautete: 
«Kreisler is the king, Heifetz the 
prophet, and all the rest violin- 
ists!» Ganze Aufnahmen von So- 
naten und grossen Konzerten wa- 
ren in dieser Zeit noch fast nicht 
zu bewältigen, und wir besitzen 
daher eine Sammlung von musi- 
kalischen Miniaturen in den ver- 
schiedensten Bearbeitungen. Hei- 
fetz erweist sich hier als absoluter 
Meister der kleinen Stücke, so- 
wohl der originalen klassischen 
wie der oft als minderwertig abge- 
tanen, virtuosen Bearbeitungen. 

Sowohl das «Ave Maria» von 
Schubert wie Chopins Es-Dur- 
Nocturne behütet Heifetz dank 
seiner immer klaren, wenn auch 
äusserst expressiven Tongebung 
vor dem Abpgleiten ins Kitschige, 
und sein wundervoller Ton ist 
schon in dieser Zeit der mangel- 
haften Aufnahmetechnik unver- 
kennbar. Seine unfehlbare Tech- 
nik und Intonationssicherheit de- 
monstriert er in Stücken von Baz- 
zini (La ronde des lutins), Dinicu, 
Paganini, Sarasate. Die falschen 
Töne in diesen frühen Aufnahmen 
lassen sich wahrscheinlich an 
einer Hand abzählen, und dies will 
einiges bedeuten, bedenkt man, 
dass die Stücke für die Aufnah- 
men nur einmal durchgespielt 
werden konnten. 

In Vol.2 folgt dann, neben klei- 
nen Kostbarkeiten, die erste und 
immer noch überragende Auf- 
nahme des Violinkonzertes von 
Glasunov; in Vol.3 die grossen 
Konzert- und Sonaten-Aufnahmen 
von 1935-1937. Einerseits die 
beiden Solosonaten in g-Moll und 
C-Dur von Bach - man höre sich 
daraus zum Beispiel die beiden 
Fugen an -, andererseits das an 
Schwierigkeit den Werken Paga- 
ninis in nichts nachstehende 
2.Violinkonzert von Wieniawski. 

Daniel Bosshard 


PREISE 
BEZUGSQUELLEN 
Preise: Inland Ausland 
Einzelnummer Fr.850 10- 
Jahresabonnement 70.—  85.— 


Bezugsquellen: 

AFRIKA: Buchhandlung Ulrich Naumann, 
Burgstraat 17, Kapstadt - Swakop- 
munder Buchhandlung. P.O. Box 500. 
Swakopmund - Universitas. Books- 
Music, P.O. Box 775, Pretoria 


ARGENTINIEN: Gabriela Seibert SRL. 
Casilla Correo Central 5111, Bouchard 
644-1°, Buenos Aires 


AUSTRALIEN: Universal Publications 
45-47 Walker Street. North Sydney/ 
N.S.W 


BELGIEN: Boekhandel Van den Bosch 
St. Jacobsmarkt 1. B-2000 Antwerpen 


CHILE: Libr. Eduardo Albers, Casilla 
9763, Merced 820. Santiago 


DANEMARK: Danske Boghandleres. 
Bogimport A/S, Krondalvej 8, DK-2610 
Rödovre 


DEUTSCHLAND: W. E. Saarbach, 
GmbH. Ausland-Zeitungshandel. Foller 
strasse 2, Postfach 101610, D-5 Köln 1 


ENGLAND: Barmerlea Book Sales Ltd 
«Annandale». North End Road, London 
NW. 


FINNLAND: Akateeminen Kırjakauppa. 
BP 10128. Helsınki 10 - Rautatiekirja- 
kauppa Oy, Kampınkatu 2, Helsinki 10 


FRANKREICH: M. F. Picard, Librairie 
Calligrammes. 15. rue du Dragon, 
F-75 Paris 6e 


GUATEMALA: Libreria Bremen Juan 
Pape, Pasaje Rubio No 14. Capital 
Guatemala C. A 


HOLLAND: Meulenhoff-Bruna NV, Beu- 
lingstraat 2-4, Amsterdam C - Van Dit- 
mar, Schiestraat 32-36. Rotterdam - 
M. van Gelderen & Zoon. Voorburgwal 
142, Amsterdam 


ISRAEL: A.B.C. Bookstore, Allenby 
Road 71, POB 1283, Tel Aviv 


ITALIEN: Inter-Orbis. Via Lorenteggio 
311, 1-20146 Milano - A.l.D. SpA 
(Agenzia Internazionale di Distribuzione), 
Corso Italia 17, 1-20122 Milano 


JAPAN: Orion Books, Udagawa Bldg. 55. 
1-chome Kanda Jimbocho. Chiyoda-ku, 
Tokyo - The Tokodo Shoten Ltd. 

1-5 Nihonbashi-Tori, Chuo-ku, Tokyo 


LUXEMBURG: Messageries Paul Kraus 
5, rue de Hollerich. Luxembourg-Gare 


MEXIKO: Libreria Internacional, Sonora 
206, Mexico 11,D. F 


NORWEGEN: A/S Narvesens Littera- 
turtjeneste, Box 6140, Oslo 6 


ÖSTERREICH: Morawa & Co.. Woll- 
zeile 11. Postfach 159. A-1011 Wien 


PORTUGAL: Livraria Buchholz. Rua 
Duque de Palmela 4. Lisboa 


SCHWEDEN: C. E. Fritze, Box 16356, 
S-10327 Stockholm - Wennergren- 
William AB, Fack,. S-10425 Stockholm 
30 - Almquist & Wiksell, Box 62 
S-10120 Stockholm - Gumperts AB, 
Box 346, S-40125 Göteborg 1 


USA: Museum Books Inc.. 48 East 
43rd Street, New York N.Y. 10017 

The American News Company Inc. 

131 Varıck Street, New York, N.Y. 10013 
- Wittenborn and Company. 1018 Madı- 
son Ave. New York, N.Y. 10021 


VENEZUELA: Libreria Politecnica Mouli 
nes, Apartado 50738 (Sabana Grande), 
Caracas 


SUBSKRIPTIONS-EINLADUNG 


Herausgeber Sybil Albers 


Verlag 3 Zürich 


Helmut Heissenbüttel 
«Der Wassermaler» 
mit 3 Originallithografien von 


William Turnbull 


Hans Arp 

«Blatt um Feder um Blatt» 
mit 6 Originallithografien von 
Marcelle Cahn 


Max Frisch 

«Zitat» 

mit 6 Originallithografien von 
Gottfried Honegger 


Format: 22 x 18cm 
Umfang: 48 Seiten 

Auflage: 100 numerierte und 
im Druckvermerk signierte 
Exemplare, wovon 25 Vor- 
zugsexemplare eine Sepa- 
ratsuite der Illustrationen, 
auf Japanpapier gedruckt, 
enthalten. Alle Drucke dieser 
Ausgabe sind vom Künstler 
signiert. 

Preis: Die drei einfachen 
Ausgaben zusammen 

Sfr. 390.- 

Die drei Vorzugsausgaben 
mit Separatsuite Sfr. 1500.- 
Die Bücher werden nicht 
einzeln abgegeben. Subskri- 
benten verpflichten sich zur 
Übernahme aller drei aufge- 
führten Werke; sie genies- 
sen Priorität für die späteren 
Editionen. 

Die Bestellungen werden in 
der Reihenfolge des Ein- 
gangs ausgeführt. 

Den Druck der Bücher be- 
sorgt Dölf Hürlimann, den 
Druck der Lithografien die 
Graphische Anstalt 

J. E.Wolfensberger AG, 
beide in Zürich. 

Die Bücher können bestellt 
werden bei 

Hans Bolliger, Bücher + 
Grafik, Lenggstrasse 14 
8008 Zürich 

Telefon: 01 535888 
Auslieferung: Herbst 1976 


Marcelle Cahn 


PN 


u N 


> 


Gübelin hat 


aus drei Kompli- #79 g 
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Ein Geschenk so kostbar wie all das, was ihre 
Liebe Ihnen täglich schenkt. Eines für das Lä- 
cheln: ein Collier aus 18karätigem Gold und 
26 Tigeraugkugeln. Ein Geschenk so strahlend 


ein Geschenk >> 


Für Dein Lächeln. 


"> wie das Lächeln, das Ih- 
RS "SW , nen dafür danken wird. 
’ Wr”) Eines für die Zärtlichkeit: 
“WWeine Spange aus 18karäti- 
gem Gold. Ein Ensemble von 
Gübelin, das dreifach sagt: ich hab Dich lieb. 
(Das ist eines von vielen Ensembles, die bei 
Gübelin zu haben sind; sie sind alle kostbar, 
aber nicht alle gleich kostspielig.) 


GUÜBELIN 


Luzern, Bürgenstock, Zürich, Genf, Lugano, 
Bern, St. Moritz, Basel, New York 


Für 
Deine Zärtlichkeit. 


zusammen mit seinen Schülern 
Marcel Lagorce und Charles de 
Antoni). Es begleitet sie das «En- 
semble instrumental de Boulo- 
gne». Leitung: Tito Gotti, in kon- 
zertanten Werken von Caldara, 
Gazzati, Vivaldi, Gabrieli und 
Aldrovandini (Erato EFM 8071). 

Maurice Andre vermag mit 
seinem einmaligen Trompeten- 
ton auch kompositorisch schwä- 


chere Werke überzeugend dar- 
zustellen, und gerade dafür ist 
diese Platte ein Zeugnis. Seine 
tonliche Modulationsfähigkeit 
und spielende Leichtigkeit in der 
Höhe lässt alle orchestralen 
Mängel vergessen. Das Orche- 
ster begleitet diskret und diffe- 
renziert und lässt dem Solisten 
jede Möglichkeit, sein beachtli- 
ches Können zu dokumentieren. 


KUNSTBUCH 


Helmut Brinker: 


Die zen-buddhistische Bildnismalerei 


in China und Japan 


Mancher Liebhaber ostasiati- 
scher Malerei mag bedauert ha- 
ben, dass über das zen-buddhisti- 
sche Porträt, das in der Ge- 
schichte der ostasiatischen Figu- 
renmalerei eine wesentliche Rol- 
le spielt, bis jetzt keine grundle- 
gende Untersuchung vorlag. 
Diese Lücke wird durch den in 
der Reihe «Münchener OÖstasiati- 
sche Studien», Verlag Franz 
Steiner, Wiesbaden, erschiene- 
nen Band «Die zen-buddhisti- 
sche Bildnismalerei in China und 
Japan» von Helmut Brinker end- 
lich geschlossen. 

Der Zen-Buddhismus ist eine 
westlichen Menschen nur schwer 
zugängliche religiöse Bewegung; 
auch seine Kunstformen werden 
deshalb leicht falsch oder nur 
einseitig interpretiert. Um so 
dankbarer ist man, dass Brinker 
in einem einleitenden Kapitel 
nicht nur die kunstgeschichtli- 
chen, sondern auch die religiösen 
und die kulturgeschichtlichen 
Grundlagen darlegt, die zum 
Verständnis der Ausbildung und 
Funktion des zen-buddhistischen 
Porträts wesentlich sind. Klärend 
sind auch die sauberen Definitio- 
nen, die der Autor zu den japani- 
schen und chinesischen Termini 
gibt. 

Die weiteren Kapitel sind der 
formalen Entwicklung und der 
Ikonographie der verschiedenen 
Typen von Zen-Porträts in China 
und Japan von den Anfängen bis 


Mineralheilbad, Alpine Kurstation 
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Sulfat-Quellen, seit dem 
Mittelalter bekannt und 
erprobt. 


Aktive Therapie. 


R ter 


Bittersalzhaltiee Calzium- 


Inmitten der Wälder 
des Naturschutzgebietes 
beidseitig des Somvixer Rheins 


Von Erika Erni 


zum Io.Jahrhundert gewidmet. 
Die typologische und stilistische 
Verwandtschaft der Bildnismale- 
rei beider Länder, die sich an- 
hand des umfangreichen erhalte- 
nen Bildmaterials nachweisen 
lässt, dokumentiert die engen 
Beziehungen zwischen dem chi- 
nesischen Ch’an und dem japani- 
schen Zen. Wer indes mit dem 
Begriff Zen jene kraftvolle und 
spontane, auf den Wesenskern 
des Bildvorwurfs reduzierte 
Tuschmalerei zu verbinden ge- 
wohnt ist, entdeckt mit Erstau- 
nen, dass die Porträts derselben 
geistigen Bewegung im Gegen- 
satz dazu von einem auffälligen 
Realismus und streng konventio- 
nellen Darstellungsmodi be- 
herrscht sind. Dies liegt im We- 
sen dieser Porträts selbst be- 
gründet, welche die dargestellten 
Personen, in der Regel entweder 
zur Zeit ihrer Darstellung bereits 
verstorbene Patriarchen und 
Zen-Meister oder noch lebende 
Äbte oder Priester «über Raum 
und Zeit geistlich und geistig ge- 
genwärtig sein lassen wollen». 
Die feststehenden, streng forma- 
len Schemata dürften dabei für 
die «überzeitliche Gültigkeit» 
stehen, während die geistige Prä- 
senz des Porträtierten durch die 
Erfassung seines Wesens in sei- 
ner einmaligen Individualität be- 
schworen wird. Im Falle von 
posthumen Porträts werden die 
nur aus Überlieferungen bekann- 
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Enni Bennen (1202-1280), vor 1431. Kichizan Minchö 
(1352-1431) zugeschriebenen. Hängerolle. Tusche auf Papier. Töfukuji, Kyöto 


ten charakteristischen Wesens- 
züge des Dargestellten mit to- 
posartigen Formeln wiederge- 
geben. 

Obwohl die zen-buddhistische 
Bildnismalerei eine Reihe der 
eindrücklichsten Schöpfungen 
ostasiatischer Porträtkunst her- 
vorbrachte, barg eine solche Por- 
trätauffassung von Anfang an die 
Gefahr einer Erstarrung im 
Schablonenhaften in sich, der sie 
schliesslich, spätestens im 
16. Jahrhundert, auch erlag. 

Wenn auch das Thema des Bu- 
ches primär ein kunstgeschichtli- 
ches ist, bringen die Ausführun- 
gen, die der Autor sorgfältig 


durch chinesische und japani- 
sche Quellen und Texte abge- 
stützt hat, eine Fülle von Infor- 
mationen allgemeineren Interes- 
ses, die das Buch für jeden, der 
sich ernsthaft mit der Kultur 
Östasiens auseinandersetzt, zur 
Fundgrube macht. Die chinesi- 
schen und japanischen Begriffe 
und Namen, im Text unterstri- 
chen, sind im Anhang unter Bei- 
fügung ihrer Zeichen in einem 
Register zusammengestellt, was 
die Handhabung des Buches 
auch als eigentliches Nachschla- 
gewerk erleichtert; hiefür wer- 
den dem Verfasser vor allem die 
Fachleute dankbar sein. 


ZU DIESEM HEFT 


MITARBEITER DIESES HEFTES 


Paul-Andr& Jaccard, geboren 
1948 in Chäteau-d’CEx, studierte 
Kunstwissenschaft an der Uni- 
versität Lausanne. Er beschäftigt 
sich eingehend mit den Schwei- 
zer Avantgardisten anfangs des 
Jahrhunderts, im speziellen 
mit dem Werk von Alice Bailly. 


Gilles Peress, geboren 1946 in 
Paris, ist seit vier Jahren als Pho- 
tograph tätig und seit 1972 Mit- 
glied von Magnum Photos. Nach 


einem längeren Aufenthalt in 
Nordirland unternahm er mehre- 
re Reisen, unter anderem nach 
Zypern und Spanien. Er publi- 
zierte Reportagen in verschiede- 
nen englischen, französischen 
und deutschen Zeitschriften wie 
Sunday Times, Match, Stern, Life. 
Die hier veröffentlichten Auf- 
nahmen entstanden 1973. In Ar- 
beit ist zurzeit eine photographi- 
sche Studie über Fremdarbeiter in 
Frankreich. 
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Gepflegte Gastronomie 
Atmosphäre mit kulturellem 
Niveau, geschlossenes Kur- 

bad mit 35 C, Terrassenbad 
mit 30 C, Freibad mit 28 C. 
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Die Jugend hat recht; 


wenn sie neugierig ist und Fragen stellt. Denn nur 
auf diesem Wege kann sie die Fähigkeit erwerben, 
Dinge richtig zu sehen, zu verstehen und zu beur- 
teilen. Die kulturelle Monatsschrift «du» ist dafür 
ein wertvoller Mentor. In jedem Heft bringt sie 
junge Menschen mit Kunst und Kultur in Kontakt — 
anregend, interessant und verständlich. Geben Sie 
der Jugend diese Chance! 


Bitte ausschneiden und einsenden an: 
Du-Verlag, Conzett+Huber, Postfach 8048 Zürich 
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Kulturelle Monatsschrift 


u Bestellcoupon 


Ich bestelle ein Jahresabonnement der 
kulturellen Monatsschrift «du» für: 


Herr/Frau/Frl. 


Strasse 


PLZ und Ort 


ab Monat 


" 


Der Abonnementspreis für 12 Hefte beträgt 
Schweiz Fr. 60.— 


Bei Auslandsabonnements bitte beachten: 
englisches Rösum& erwünscht 


ohne englisches Resume 


Die Rechnung senden Sie bitte an: 


[Pertravir 


Strasse 


PLZ und Ort 


Unterschrift 


Bitte Name u. Adresse vollständig angeben 
und Zutreffendes ankreuzen 
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Ausland Fr. 75.— | 


Aufbruch ins Neue 

Die Verfasser dieses Beitrages 

sprechen den folgenden Persön- 

lichkeiten ihren aufrichtigen 

Dank aus: 

- Herrn H. Keller, Winterthur, 
und Frau Bluma Strunskaja, 
Zürich, für zahlreiche wert- 
volle Hinweise 

- Frau Anneliese Itten, Zürich, 
für ihre Unterstützung bei der 
Auswahl geeigneter Arbeiten 
aus dem Nachlass von Johan- 
nes Itten. In diesem Zusam- 
menhang sei auf die eine 
umfassende Würdigung von 
Leben und Werk Johannes 
Ittens bietende Publikation 
verwiesen: Johannes Itten, 
Werke und Schriften, heraus- 
gegeben von Willy Rotzler, 
Orell Füssli Verlag, Zürich 
1972 

- der Gimpelund Hanover 
Galerie, Zürich, und den Erben 
von Frau Suzanne Crotti- 
Duchamp für die Vermittlung 
des Bildmaterials aus dem 
Nachlass von Jean Crotti 

- Frau Hanna Lüthy, Herrn 
E. Wolfensberger und Herrn 
D.Hagmann, Zürich, für ihre 
Hilfe zum Thema Oscar Lüthy 

- Frau Elsi Giauque, Ligerz, 
Herrn C. Fischer, Herrliberg, 
und Herrn H.Liechti, Neuen- 
burg, für ihre Erklärungen zu 
Otto Morach 

- Herrn G. Buchet, Neuenburg, 
für seine Darlegungen über 
seinen Onkel Gustave Buchet 

- Herrn C.v. Tavel vom 
Schweizerischen Institut für 
Kunstwissenschaft für die Mit- 
hilfe bei der Auswahl der Zei- 
tungsartikel aus dem Jahre 
1911 


CEuvrekatalog Alice Bailly 


Um den Werkkatalog von 
Alice Bailly zusammenstel- 
len zu können, bittet P.A. 
Jaccard, CH-1837 Chäteau- 
d’(Ex, alle Besitzer von 
Werken dieser Künstlerin, 
sich bei ihm zu melden. 


Photonachweis 


S.47: Actual, Biel. S.20, 21, 22: 
Mme G.Buchet, Lausanne. S.12, 
13, 16, 38, 39, 41, 44, 45: F.Cianet- 
ti, Clohars-Carnoet. Umschlag, 
Conzett+Huber, Zürich. S.25, 
26, 27, 28, 29: W.Dräyer, Zürich. 
S. 14. 15. 17: Dupuis+Cie, Lau- 
sanne. S. 32: Galerie der Stadt 
Stuttgart. S.19: A.Held, Lausan- 
ne. S.31, 33, 34, 35: A.Itten, Zü- 
rich. S.43: Kunstmuseum Olten. 
S.40: B.La Roche, Zürich. S.38: 
Reunion des Musees Nationaux., 
Paris. S. 11, 37. 46: Schweizeri- 


sches Institut für Kunstwissen- 
schaft, Zürich. S. 23: Y.Sıza, 
Gent. 
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Zum nächsten Heft 


ISRAEL 
KUNST AN ORT 
UNDSTIELLE 


Im Märzheft 1971 zeigten wir unter dem Titel «Das Israel Mu- 
seum in Jerusalem» eine Auswahl der schönsten und wichtigsten 
archäologischen Funde, die seit der Staatsgründung Anno 1948 
gemacht wurden und nun in der Landeshauptstadt vorbildlich zur 
Schau gestellt sind. Schon damals nahmen wir uns vor, den museal 
gehorteten jene Kunstwerke gegenüberzustellen, die an Ort und 
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Kalifenpalast bei Jericho 


Stelle belassen wurden. Diesen Plan haben der Photograph Fran- 
co Cianetti und M.G. ausgeführt, indem sie zuerst die Ruinen des 
Kalifen-Palastes Khirbet Mefjer bei Jericho aufsuchten, dann die 
Hügellandschaften von Samaria und Galiläa durchstreiften, um 
schliesslich die Mittelmeerküste von Akko bis Askalon in Augen- 
schein zu nehmen. Der Ertrag dieser Reise ist eine Bilderfolge von 
Bauwerken, Skulpturen, Mosaiken und Wandmalereien, die die 
sich folgenden Bewohner und Eroberer des Landes hinterlassen 
haben: Juden, Römer, Byzantiner, Araber, Kreuzfahrer, Mame- 
lucken. Bei den Aufnahmen wurde darauf geachtet, wenn immer 
möglich auch die Schönheit der Landschaft zur Geltung zu brin- 
gen; denn diese hinterlässt bei einer Kunstreise durch Israel eben- 
so tiefe Eindrücke wie die Denkmäler selbst. Ein Portfolio mit 
Aufnahmen der bedeutendsten modernen Bauten und Monumen- 
talskulpturen Jerusalems beschliesst den historischen Teil des 
Bildberichtes. 


haft mit Edelsteinen eschäf- 
tigen möchten, ı 

‚das neue Buch 
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